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MUSIQUE D) 





par Yannick Blay 





CHISTOPNELENSTAUAE AS BUIPNUTC: 
DAIVAACONMANAMUMQUEMSOIEDE à 
FRANS COMPOSENT: 
ÉDDIESCENCEMOUTrITe ne wave 
(sanenotemmentetde darkwave 
(AVOMPSOUT M AUTOUD ALERTE. 

DID PPMIIOTÉE SOMPTEMIENTOUPE) 


ÉJEDITD ue 74 Vers Va dEUxIÈME moitié « 
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La base d’un morceau de Sulphuric 
Saliva, c’est le son n'est-ce pas ? 

Christophe Leusiau : La base évolue 
au fil du temps. Sur Woisetracks, mon 
premier album, elle est rythmique et 
vient s'y greffer un semblant de mélo- 
die déchamée, tout droit en provenance 
des tripes. En règle générale, c'est 
ainsi que naissent les “gros morceaux" 
de Sulphuric Saliva. Mais de plus en 
plus, au fur et à mesure que mes 
moyens évoluent, je peux en effet me 
pencher sur le son lui-même, en 
travaillant séparément les distorsions 
pour clarifier les choses et les rendre 
plus audibles. Cela se ressent, je 
pense, entre Noisetracks et Heart of 
Noise. 


On pourrait même parler d’obses- 
sion du bruit, vu Les titres de tes 
albums... 

Tu sais, moi je vois le bruit comme 
une somme d'émotions. Après tout, 
le bruit blanc contient toutes les 
fréquences audibles. C'est la façon 
dont tu vas les associer entre elles 
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qui va faire ressortir telles ou telles 
émotions. Et c'est cela qui m'inté- 
resse. C'est dans cette vision des 
choses que le bruit fait partie inté- 
grante des travaux de Sulphuric Saliva. 
Et puis, c'est aussi une approche 
ironique et autoréductrice vis-à-vis 
des gens qui sont réfractaires à ce 
genre de musique, histoire d'abon- 
der dans leur sens et d'affirmer haut 
et fort que c'est effectivement du 
bruit. 


“The 8th Passenger”, c’est une réfé- 
rence à Alien ? Le cinéma peut- fl 
être une inspiration pour ta musique ? 
Tout à fait. Des films comme Eraserhead 
de David Lynch, Seven de David Fincher, 
ou Blade Runner de Ridley Scott ont 
inscrit des choses en moi sur le plan 
émotionnel. Je suis aussi un grand 
fan des œuvres picturales de HR Giger, 
notamment sur la biomécanique, qui 
rejoignent le travail de Ridley Scott 
sur Alien. Le concept de la créature 
est tellement crédible dans son proces- 
sus de vie : le besoin d'un hôte pour 
la gestation, la violence de la nais- 
sance, et l'énorme prédateur. Ce 
morceau veut donc rendre hommage 
à tout cela, faire comme si la créa- 
ture l'avait composé elle-même. 


Ton univers semble marqué par la 
scène industrielle en général et être 
très proche de beaucoup de forma- 
tions des labels Ant-zen ou Hands 
en particulier. Peux-tu nous citer 
quelques exemples de tes plus 
grandes influences musicales ? 






C'est vrai que le milieu industriel n'est 
pas étranger au son de Sulphuric 
Saliva. Mais je mentirais si je disais 
qu'il n'y a que ça. Plus j'avance, plus 
la digestion de mes influences s'éloigne 
de ce que j'ai ingéré. J'écoute Daft 
Punk, LFO, Biosphere.… J'aime énor- 
mément le feeling de Vangelis, et les 
travaux énergiques de Black Lung, 
Imminent Starvation, Sonar, Sona 
Eact, Celluloïd Mata et son Fancy 
Binaries… ainsi que la mise en place 
fonctionnelle des sons comme dans 
la musique d'Haujobb ou de Kraftwerk. 


Mes-tu jamais tenté par le chant ? 
J'ai chanté dans Deep Joy. Mais ce 
n'est pas pour moi. Je n'aime pas ma 
voix, et encore moins m'entendre. Et 
puis avant la voix, il y a le texte. Ecrire 
un bon texte est loin d'être évident. 
C'est.un métier. Par contre, j'aime- 
rais vraiment travailler avec une vraie 
voix, de préférence féminine. Histoire 
d'apporter une antithèse à ce qu'est 
Sulphuric Saliva. J'aime bien l’idée 
qu'en toute chose il y a son contraire, 
et que de là naît l'équilibre. 


Quelques mots sur Mark KIT ? 

Mark XIII est, à la base, le nom d'une 
organisation menée par Aymeric 
Ponsart qui s'occupe de me faire 
connaître depuis Deep Joy. Mais ce 
n'est pas seulement ça, c'est aussi 
une famille d'amis et une place donnée 
à la musique électronique pas seule- 
ment grenobloise. Mark XIII a fait 
venir des groupes comme Black Lung, 
Panacéa, imminent Starvation, Suicide 


Commando ou VNV Nation dans des 
salles comme le Pez Ner à Villeurbanne 
ou le Drac Ouest à Grenoble. Pendant 
deux ans, c'était aussi un lieu de 
rencontre, le MARK XIII Department, 
un bar-disquaire à Grenoble qui orga- 
nisait des soirées à thème autour de 
la musique électronique, qu'elle soit 
drum & bass, électro, ambient ou 
indus. J'y ai moi-même joué deux 
fois. 


Tu as souvent été remixé par 
The Hacker. Vous avez grandi 
ensemble ou votre origine géogra- 
phique commune est juste une 
coïncidence ? 

On a été séparé à la naissance. Il a 
été adopté par Jean Luc de Meyer et 
moi par Edgar Froese. Mais on s'est 
finalement retrouvé. 


Qu'en est-il de ton morceau avec 
HIU+ ? ILest de toi à La base ou de 
lui ? Ce morceau, légèrement diffé- 
rent, apparaît sur son Hypnoise 
Movement... 

Cette histoire a fait couler beaucoup 
d'encre, tu sais. Je vais essayer d'être 
prompt parce que la situation est 
claire entre HIV+ et moi, et qu'il n'y 
a plus aucun malentendu. A la base, 
il y a le morceau d'HIV+ qui s'appelle 
“Break it loud” et dont j'avais décidé 
de faire un remix. Au final, il y a 
“Burning up” qui doit au morceau 
original une boucle de deux temps. 
Quand “Burning up” a été terminé, 
j'étais loin du remix que je voulais 
faire. Il y avait trop de choses de moi 
dedans, c'était devenu un morceau 
de Sulphuric Saliva à part entière. 
Donc, j'étais embêté, et j'ai demandé 
à HIV+ la permission de l'exploiter 
en tant que tel, tout en créditant l'ori- 
gine HIV+ dans les produits qui le 
contiendraient. Cela me paraissait 
honnête. Et c'est là que le malentendu 
a pris sa source. Parce qu'en fait, 
HIV+ était vexé que le morceau ne 
garde pas sa destination de remix, 
mais il ne me l'a dit que récemment. 
Il l'a fait circuler dans son propre 
réseau et il est passé par différentes 
sauces, notamment celle de Erszebeth 
que l'on trouve sur Hypnoise 
Movement. Je ne nie pas mes torts 
dans cette histoire. Toutes les leçons 
sont bonnes à prendre. à 


Noisetracks - 2000 

Heart of Noise - 2001 
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Après avoir créé la 
surprise avec un ref.01 
dont l'apparent anonymat 
cachait une pléthore 
d'ambiances propres à 
faire bondir au plafond les 
amateurs d'indus 
rythmique, Endorphine 
était retourné d'emblée en 
studio, laissant grandir le 
mystère. Un arplus tard, 
avec sous le bras le digne 
successeur de ce coup 
d'éclat inaugural, intitulé, 
on s'en doutait, ref.02, 

le Français Frank D. sort 
enfin de sa tanière pour 
nous parler un peu plus en 
détail de ce projet 
prometteur. Rien à dire ? 
Pas si sûr. 











-François Micard 








Endorphine est désormais un projet 
presque strictement instrumen- 
tal. Pourquoi avoir choisi cette 
option ? Penses-tu que Le lang 
même sous forme de sample, nuirait 
au contenu ? 

Frank D. : Je ne partage pas tout à 
fait ton point de vue. ref.01 conte- 
nait un certain nombre de dialogues 
de films (ndir : Twin Peaks, 2001 
l'Odyssée de l'Espace) et de voix 
samplées. C'est un procédé qui me 
convient car il permet de donner une 
ambiance particulière à un morceau 
et de l'enrichir. Je ne suis donc pas 
réfractaire au langage, mais ce qui 
est sur, c'est qu'aucun chanteur ne 
viendra jamais renforcer Endorphine. 





Pour les mêmes raisons. Je ne déve- 
loppe aucune histoire particulière 
dans ma musique. |! n'y a pas de 
concept, de texte pour te dire ce 
que tu dois penser ou faire. Je ne 
cherche pas à partager mes idées 
ou mes opinions. À l'auditeur de 
trouver son titre et de développer 
son propre concept à partir de la 
musique que je lui donne. Et puis je 
suis fainéant aussi ! 


Comment as-tu été amené à créer 
Endorphine 2? 

Endorphine est un peu le fruit du 
hasard. Je ne m'intéressais pas du 
tout à cette variante de la musique 
industrielle jusqu'au jour où j'ai assisté 


C'est un projet purement musical et..…"à un concert de Sonar dans le cadre 


il le restera. De toute façon, je n'ai 
rien d'original à raconter. Je laisse 
ça aux autres qui le font mieux que 
moi. Cependant, tu as raison, ref.02 
est plus sobre de ce point de vue là 
car je pense que la musique pure- 
ment instrumentale est une forme 
de langage à part entière, et même 
souvent plus expressive, car l'audi- 
teur ne se voit pas imposer d'idée, 
de décor ou d'opinion et interprète, 
visualise à sa manière la musique 
et lui fera alors dire ce qu'il a envie 
d'y entendre. 


Les morceaux sont également 
dépourvues de titre ou de toute 
autre information. Pourquoi ? 


d'un festival. J'ai pris une gifle 
terrible ! J'ai adoré le côté puissant, 
minimaliste et répétitif de cette 
musique. Que tu le veuilles ou non, 
tu ne peux pas rester assis en atten- 
dant que le rouleau compresseur 
passe. Tu bouges. Quelques jours 
après, j'ai samplé un certain nombre 
de percussions en y ajoutant de la 
distorsion, et l'aventure Endorphine 
a débuté. Ce qui à l’origine n'était 
qu'un simple projet annexe est devenu 
mon activité musicale principale. 


Licinio (ndlr: ex-Stigma) avait 
collaboré à ton premier album. Est- 
ce également le cas sur celui-ci 2 
As-tu des affinités particulières 


avec Stigma et son nouveau projet 
Onukeio ? 

Licinio et moi n'avons pas collaboré 
cette fois-ci. Nous avons tous deux 
été très occupés. Il a développé ses 
propres projets, Noït, No Empty 
Room et notamment Onukeïo. De 
mon côté j'ai beaucoup bougé dans 
le cadre de mon travail et j'ai fina- 
lement choisi de m'installer à 
Bordeaux il y a plus d'un an. La 
distance ne nous a donc pas permis 
de composer ensemble et je le 
regrette. Il m'a beaucoup apporté, 
la rigueur et la patience par exemple. 
Il sera toutefois crédité en partie 
pour la réalisation de la pochette de 
ref.02. 


Te reconnais-tu des influences 
déclarées dans l’indus, la plus 
évidente semblant être Esplendor 
Geometrico ? 

Mes influences sont je pense assez 
évidentes. Elles sont également assu- 
mées. Endorphine n'est qu'une copie 
de plus de Sonar ou Winterkälte, 
comme il en existe des centaines 
de nos jours. Je n'ai rien d'un pion- 
nier et n'ai pas l'intention de 
révolutionner ce genre, si tant est 
que ce soit possible. La musique 
industrielle a probablement atteint 
son orbite. J'essaie simplement de 
me faire une petite place en espé- 
rant que d'autres aimeront ce que 
je fais. Par contre, je ne connaissais 
pas Esplendor Geometrico au moment 
de ref.01. Je les ai découverts plus 
tard, mais être comparé à eux ne 
me déplaît pas car j'aime beaucoup 
ce qu'ils font. 


Parallèlement à Endorphine, tu 
développes plusieurs autres projets. 
C’est une variété qui te semble 
indispensable ? 

J'ai envie et besoin de développer 
d'autres projets. Je ne pourrais pas 
me consacrer uniquement à 
Endorphine car cela a pris beaucoup 
de place ces.deux dernières années 
dans ma vie créative. Je vais l'aban- 
donner pendant quelque temps et 
me consacrer davantage à Onno et 
Ame No Uzume. J'y tiens beaucoup 
puisqu'ils me permettent d'évoluer 
dans des sphères musicales complè- 
tement différentes. Onno est très 
proche des premiers travaux de Vidna 
Obmana dont je suis un fan. Ame 
No Uzume est un projet de musique 
concrète et industrielle. Je cherche 
actuellement des labels pour ces 
deux projets. à 


DISCOGRAP 
ref.01 - 2001 


ref.02 - 2002 
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MUSIQUE 


L'Allemand Pink Elln et le 
Chilien Dandy Jack sont 
considérés à l'heure 
actuelle comme deux des 
meilleurs producteurs du 
monde en electronica et 
techno-pop minimaliste. 
Tous deux issus de la scène 
underground, élevés à 
l'indus et à l'EBM comme il 
se doit, les deux lascars se 
donnent fréquemment 
rendez-vous entre leurs 
voyages aux quatre coins 
de la planète pour leur 
projet lumineux, Sieg Über 
Die Sonne, une “victoire 
sur le soleil” que D-Side 
LE AE UT A 
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Comment expliquez-vous que beau- 
coup de producteurs de techno, 
Felix Da Housecat par exemple, 
sortent des albums d’électro new 
wave ? Uous-même avez un côté 
un peu kraftwerkien par moments 
LE 

Pink Elln : Je pense que nous avons 
tous écouté les mêmes choses à nos 
débuts, peut-être pas Felix qui prétend 
ne pas avoir baigné dans la new 
wave, mais nous en tout cas nous 
avons grandi avec la musique de 
Cabaret Voltaire, Front 242, Throbbing 
Gristle, DAF ou Kraftwerk, c'est vrai, 
et ce que nous faisons à l'heure 
actuelle résulte d'une longue diges- 
tion, avec quelques relents inévitables 
comme par exemple des sons analo- 
giques un peu old school. 


Votre nouvel album, You’!l never 
come back, est d'une variété inouïe 
et on y trouve un peu tout ce qui 
se fait en musique électronique à 
l'heure actuelle. Pourquoi cela ? 
METTRE METTENT 
aucune limite, nous adorons expéri- 
menter dans tous les domaines, 
travailler avec des voix, des sons 
industriels ou techno, des instru- 
ments acoustiques, faire de l'ambient 
ou de la techno-pop, rien ne nous 
arrête et nous nous en foutons des 
étiquettes et des gens qui se sentent 
perdus quand ils nous écoutent car 
ils ne peuvent pas dire exactement 
ce que nous faisons ou à quelle scène 
nous appartenons. 


Peu de titres de You’!l never come 
back sont structurés comme des 


chansons et il semble que Les voix 
des gens que vous avez invités à 
chanter soient vraiment utilisées 
comme des instruments... 

Oui, c'est vrai que pour moi faire une 
chanson avec un couplet et un refrain, 
ça c'est vraiment super expérimen- 
tal tellement je n'en ai pas l'habitude, 
mon quotidien étant plutôt rempli de 
bruits bizarres et de blips anarchiques 
(rires). Grâce à Pink, des structures 
plus “basiques”, ou plutôt, mieux 
organisées, sont apparues dans mon 
CES CERTES ROTIES 
deux à aller à l'essentiel potr quelques 
titres très dance floors comme “l'm 
not a Sound” par exemple. Pour ce 
qui est des voix masculines ou fémi- 
nines, ni Pink ni moi ne nous 
imaginions chanter, en plus on n'a 
ESS UICAQUENR CI 
préféré inviter des amis à raconter 
n'importe quoi sur notre musique, ça 
nous amuse beaucoup d'utiliser ces 
nouveaux “instruments” comme tu 
dis (rires). 


Sur des titres comme “Asyncope”’, 
vous faites carrément de l’am- 
bient en superposant des boucles 
dans une atmosphère très lourde. 
Qu'est-ce qui vous passe par la 
tête Lorsque vous composez ce 
genre de choses ? 

Pink : C'est vrai qu'au sein d'un 
même album de Sieg Über Die 
Sonne tu peux vite passer d'un 
monde gai et sautillant à un autre 
totalement flippant. On adore que 
toutes nos émotions puissent être 
exprimées en musique, et si on 
plane et qu'on a envie de se faire 





peur, on se plonge dans des sons 
comme ceux d' "Asyncope”. 


D'où provient votre nom si origi- 
nal? . 

“Sieg Uber Die Sonne” est le nom 
d'un opéra russe des années 30 abso- 
lument révolutionnaire puisqu'il était 
totalement industriel. On pouvait y 
voir, dans un décor urbain et colos- 
SUR EURE CULCEC CRC ATARES 
OC ONE UE QUES 
faisant office d'instruments de 
musique, de percussions créées à 
base de toutes sortent de pièces de 
métal etc. C'est le côté surdimen- 
SORTE VE TE LE TE TA 
quand découvert cette œuvre, car 
nous sommes surdimensionnés et 
extravagants (rires). 

Pink : Oui, c'est cela, et j'adorerais 
donner le vertige à ceux qui nous 
voient en live, c'est ce que nous rêve- 
rions de faire dans un futur proche 
en tout cas. Un peu à la manière d'un 
show de Clock DVA auquel j'ai assisté 
il y a longtemps où tu voyais sur 
scène un énorme mur composé de 
plus d'une centaine de moniteurs 
vidéo diffusant tous des images diffé- 
rentes à des vitesses différentes, un 
truc qui rend fou, ça serait bien pour 
nous (rires). à 


DISCOGRAPHIE 
Sieg Über Die Sonne - 1994 
1*. 1996 
You'!l never come back - 2001 
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endorphine 


idées reçues concernant 
la musique industrielle 
française. dix pièces 
qui allient efficacité 


electronica et industriel, 
easy-listening et hard- 

listening, Onukeïo déve- 
loppe une musique sans 


hine 
x ref.02 


dans l’atmosphère poisseuse 
des haut-fourneaux, 

les machines tournent dans 
une cadence bien calculée, 
leur mécanique huilée martèle 
bruyamment, 

des claquements résonnent 
en écho, une presse 
hydraulique"se-referme 
lourdement, 

les cheminées crachent * 
une épaisse fumée noire 

dans un décor assombri 

par le charbon. 
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 “ rythmique et subtilité tabous qui ne s'embarrasse . 
__—— OCTO ne EÈT Ie, dergenre 
Apoptygma Berzerk endorphine Omnicore 
Harmonizer CD 16,50€ ref.02 édition limitée special package CDL 15,00€ Der Peaker : CD 14,00€ 
un nouvel album EBM synthie-pop qui pulse ref.02 CD 12,50€ indus sombre et saturée, une sorte de condensé des labels 
| Celluloïd Mata & musique électronique minimaliste aux beats cassés mixant CMIetAntZen 
Spectrum 2CD 14,00€ samples travaillés, percus sourdes et grésillements stridents Onukeïo RÉTR À 
compilation regroupant toute la discographie pré-Antzienne  ref.01 édition limitée special package CDL 15,00€ Onukeïo édition limitée special package CDL 15,00€ 
Dark Factory ref.01 CD 12,50€ one s'articulent autour de DL AE 
Radio Blackout MCD 11,00€ un enchevêtrement de percussions électroniques auxquelles se superposent des sons aériens, percussifs ou 
dark-ambient spatial et conceptuel à partir d'enregistrements ne rehaussé par une basse synthétique abstraits leur conférant ce double emploi de musique aussi 
de la NASA et de samples de films 7 L bien d'écoute que de danse 
Dither Abstract & harsh ironworks CD 14,00€ Psychicold 
Urei CD 14,00€ Fe ré RENE Inner chaos CD 14,00€ 
atmosphères aériennes entrecoupées de rythmiques énervées HiLe . dark-électro-indus au chant féminin, style l'Âme Immortelle 
Division Alpha Signos de aberracion CD 15,00€  Sub-Division 
The Dekta release CD 15,00€ the Mexican electronic bastards are back Trauma CD 14,00€ 
une très bonne musique industrielle aux relents électro-goth les Joyaux de la Princesse feat. Blood Axis un trio électro-goth prometteur 
avec des influences de métal futuriste Absinthe CD 14,50€ YFront 
E.S.R. collaboration inédite dédiée à la légendaire boisson Mellow cosmos s CD 15,50€ 
Distorted visions co 15,00€ Kom-Intern un groupe néo-métal-indus-pop parrainé par les Young Gods 
dark-EBM Order ss CD 16,50€  PETIT CONCOURS : TROUVEZ LES INTRUS ! 
E-Craft cold industrial-ambient & dark-techno 3 disques présentés dans cette liste ne sont pas 
Dos unit cD 15,00€ Mlada Fronta des albums d'artistes français… trouvez de quels groupes 
brutal technoid hammersequences, hard-pushing sounds and fe203 2CD 16,50€ 


independent … music-company 








intelligent melody arrangements 


between dark-ambient-industrial and dancefloor-assault 


Vente par correspondance : sélection d'œuvres d'artistes de la scène électronique et industrielle française 


Frais d'expédition pour la France : 5,00€ pour 1 ou 2 articles / 7,00€ pour 3 art. où + 
(avec emballage de protection + envoi recommandé + remboursement en cas de perte du colis) 


Pour commander, indiquez votre choix et vos coordonnées sur papier libre 
et joignez-y votre règlement par chèque ou mandat en €uro uniquement 


Pour l'Europe, se renseigner auparavant sur les tarifs et modes de règlement 


Le catalogue général complet est disponible contre 5 timbres à 0,46€ 
{montant remboursé à la 1° commande) 





il s'agit, envoyez votre réponse à Ombre Sonore 
par lettre ou e-mail (en indiquant votre adresse postale) et 
gagnez un petit cadeau collector d'Ombre Sonore 


OMBRE SONORE 


B.P. 905 - 67029 STRASBOURG CEDEX 1 
Tél/Fax 03 88 79 01 04 - le lundi 15:00-20:00 
du mardi au vendredi 13:00-19:30 - le samedi 13:00-17:00 
Pour recevoir régulièrement les news-letters et infos 
d'Ombre Sonore par e-mail, inscrivez-vous chez 
ombresonore@wanadoo.fr 





MUSIQUE 


Quel a été Le point de départ de 
Pzycho Bitch ? 

Stefan : Frank et moi allions à l'école 
ensemble. Nous faisions de la 
musique chacun de notre côté. Ce 
que faisait Frank était plutôt ambient 
alors que j'évoluais plutôt dans la 
techno et l'industriel. En 1996, on a 
eu l'idée de regrouper nos travaux. 
Puis nous avons rencontré Sina. Elle 
jouait de la basse dans différents 
groupes punk ou hardcore. Le projet 
qui nous a réunis tous les trois a été 
baptisé Pzycho Bitch. 


Quelles sont vos principales 
influences ? 

Sina : On aime vraiment toutes sortes 
de musiques. Ce que je peux te dire, 
c'est que quand on a commencé, 
j'écoutais beaucoup Sow (ndir : 
groupe d'Anna Wildsmith associée 
à Raymond Watts de PIG, 
KMFDM...). Mais la plus grosse 
influence reste la vie en général. 


Quelle différence faites-vous entre 
Pzycho Bitch, S.I.N.A. et Mono No 
fAware ? 

Pzycho Bitch est en règle générale 
plus potelé, plus malléable et m'offre 
donc plus de possibilités différentes 
d'expression. Je peux plus m'y dévoi- 
ler. Quelqu'un a dit que S.I.N.A. était 
comme du diamant brut alors que 
Pzycho Bitch est beaucoup plus 
excentrique, voire sexuel ! 

Stefan : L'une des principales diffé- 
rences est aussi la présence de Frank 
qui ne participe pas à S.I.N.A. ou 
Mono No Aware. Il a une approche 


î 


autre de la musique. Ceci amène 
inévitablement des variations dans 
le son. Quant à Mono No Aware, ce 
projet diffère des deux autres grâce 
à la présence de Leif Künzel. 


La manière de composer est-elle 
aussi différente selon Les projets ? 
Pzycho Bitch a une structure de 
base relativement grossière, les 
éléments musicaux étant vite mis 
en place avant que Sina s’en inspire 
pour écrire les paroles et les enre- 
gistrer. Après cela, Franck et moi 
récupérons le tout pour affiner et 
réarranger le morceau. C'est un 
travail plus orienté vers la chanson, 
du fait de la présence de Frank. Pour 
S.LN.A, par contre, rien n'est prééta- 
bli. On improvise plus où moins 
jusqu'à ce qu'on ait le sentiment 
qu'on tient un morceau. On compose 
ensemble et en même temps, sans 
plan précis. Mono No Aware, c'est 
encore autre chose. On cherche en 
premier lieu le son, c'est une véri- 
table quête. De ce son qui nous 
satisfait émerge une chanson très 
ancrée dans le présent, nourrie par 
la vie quotidienne. 


Pourquoi cette imagerie manga ? 
Sina : Les personnages manga de 
la pochette sont censés nous repré- 
senter. On en fera peut-être une BD 
un jour. Chaque pochette illustre en 
tout cas le titre d'un chapitre. C'est 
l'idée d'Agi, notre concepteur 
graphique. Il est membre de notre 
famille Kaanbalik et est d’ailleurs 
chanteur du projet Set Alight. 
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Pzycho Bitch, jeune trio allemand, 
regroupe en Son sein divers 
membres de l'association 
Kaanbalik, fondée en 1992, et a 
qui l'on doit, entre autres, 

Mono No Aware ou S.L.N.A. (tous 
deux signés sur Hands). l'entraide 


est de mise dans cette véritable famille 


et chacun intervient dans l'œuvre de 
l'autre, que ce soit par le biais du 
graphisme {comme Agi Taralas, 


concepteur des pochettes de Pzycho Bitch mais 
aussi chanteur du groupe Set Alight}, du chant ou de 
la musique. Nous allons pour cette fois nous 
concentrer sur Pzycho Bitch qui sort un phénoménal 
album électro-indus mâtiné de trip-hop faisant suite 
au EP Out of my Mind. Alors laissons Sina Hübner, 
Frank Klatt et Stefan Bühm nous familiariser avec 


Et Die Farben ? 

Frank : Die Farben est mon projet 
solo. C'est plus ambient. Je devais 
sortir quelque chose cette année 
mais je crois que je n'aurai pas le 
temps et, en fait, j'envisage de mettre 
un terme à ce projet. Les morceaux 
que j'ai déjà écrits seront disponibles 
gratuitement sur notre site, j'espère 
au printemps. 


On peut s’attendre à des concerts 
de Pzycho Bitch 2 

Sina : On en discute avec une agence 
de booking. ILest clair que l'on a l'in- 
tention de faire une tournée. 


Cela ressemblera à quoi sur scène ? 
Frank : Je serai à la console, pour 
avoir un contrôle maximum sur le son. 
Un quatrième acolyte, Frank D'Angelo, 
nous rejoindra sur scène aux claviers 
et au chant. Mais l'attention se portera 
certainement sur Sina. En tout cas, 
ce sera très chaud, les amis ! 


Vous qualifiez votre musique de 
e-trip-noise. Pourriez-vous préci- 
ser ? Cela a-t-il un rapport avec 
le titre “Trip-Noise” présent sur 
l'album de Mono No Aware ? 

Stefan : Je vois que tu es très atten- 
tif. En fait, c'est juste une coïncidence. 
Il n'y a aucun parallèle à faire entre 
ce morceau et la musique de Pzycho 
Bitch. Ce titre nous est venu du fait 
qu'on l'a composé dans un état de 
transe. La qualification e-trip-noise, 
quant à elle, définit simplement le 
plus brièvement possible notre style 
musical. Mais celui-ci peut évoluer. 





leur Eden imaginaire. 





Sina, peux-tu nous donner quelques 
précisions sur tes paroles 2? 

Sina : Elles font partie de moi, je ne 
sais pas comment l'expliquer autre- 
ment. Elles viennent de mon moi 
profond, de mes émotions et je fais 
en sorte qu'elles s'adaptent à la 
musique de Pzycho Bitch. 


Qu'en est-il du titre de l’album, 
Eden? 

Pzycho Bitch est le personnage prin- 
cipal de ce projet conceptuel. Elle 
recherche l'Eden, l’authentique féli- 
cité. Pendant la durée de l'album, elle 
apprend à se connaître, avant d'émer- 
ger à la fin de l'album, sur le titre 
“Door to December”, comme une 
toute nouvelle personne. 


Uos projets ? 

La prochaine sortie de Kaanbalik sera 
un disque de Set Alight. Leif de Mono 
No Aware prépare son album solo. 
Un nouveau S.I.N.A. et un Mono No 
Aware sont aussi en préparation. Un 
EP de Pzycho Bitch est imminent et 
bien sûr, nous travaillerons à un 
prochain album. à 


Out of my Mind (EP) - 2000 
Eden - 2002 


pzychobitch@kaanbalik.com 
www.kaanbalik.com 


_ 
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Apparu il y a quelques années sous l'étiquette des nouveaux venus d'Holistic Design, 
Fading Suns faisait figure de petite révolution dans l'univers bien trop propret du 
de-rôles de science fiction. Adieu le space opera ultra 
ou Star Trek, et bienvenue dans un univers d 
qui, à l'image de $es soléils déclinants, tente 
à grand-peine de se sortir d'un nouveau 
moyen-âge.-La sortie française chez 
Multisim de cette grande réussite ludique 
est l'accasion rêvée pour se plonger dans 
‘un futur qui est loin d'être parfait. ; 


.Basé sur un système de jeu simple 
et essentiellement narratif, Fading 
Suns tire tout son intérêt de son back- 
ground, particulièrement bien détaillé, 
et bien rendu dans sa traduction fran- 
çaise. Au cours des siècles à venir, 
l'homme va s'aventurer dans l'es- 
pace, en grande partie pour permettre 
aux corporations dirigeant plus ou 
moins officiellement la terre (mais 
n'est ce pas déjà le cas ?) de s'offrir 
de nouveaux débouchés. Une poli- 





tique spatiale ambitieuse est mise 
sur pieds, puis totalement oubliée 
dès lors que l'on trouve des artefacts 
spatiaux, des portails de saut permet- 
tant de se rendre dans d'autres 
systèmes en un éclair. Un âge d'or, 
deux républiques, une décadence et 
des dizaines de conflits plus tard, les 
descendants de la race humaine, 
mais aussi des quelques races extra- 
USE) ES TETE DOTE 
purges ethniques entreprises par des 
colons effrayés, se retrouvent réunis 
sous la férule d'un empereur et de 
maisons nobles partageant leur pouvoir 
avec une église omniprésente, inqui- 
sitoriale et rétrograde et des guildes 
commerçantes pas toujours recom- 
mandables, tandis que sur les planètes, 
des millions de serfs tentéht de 
survivre dans des conditions diffi- 
ES 


Nettement inspiré des grandes sagas 
de science-fiction dont. on retrouve 
bon nombre d'éléments (en particu- 
lier du Dune de Franck Herbert), Fading 
Suns possède une saveur particu- 
RCE RLENT RME 
technologie et de conditions de vie 
AE ESS QUE 
peur latente de l'inconnu, d'aventure 
et de la désespérante contemplation 
des soleils qui s'éteignent les uns 
après les autres, entraînant leurs 
S'OCUEEUE L M RESe TIES 
se sont arrogé le contrôle des voyages 
spatiaux, de la recherche scienti- 
LC AU TNETENE CARS MEET CA 
tandis que l'église prône la nature 
profondément maléfique de la tech- 
nologie, dont les nobles sont censés 
être seuls à porter le fardeau, ce qui 
permet de laisser une grande part. de 










codifié de Star Wars 


la population dans l'ignorance. On 
s'en doute, pour des soucis de joua- 
bilité, ce sont ces “privilégiés”, 
membres de maisons nobles (des 
vertueux Hawkwood aux décadents 
et incestueux Décados), de l'église 
(paladins, inquisiteurs armés de lance- 
flammes ou moines errants) et des 
guildes que vont interpréter les joueurs 
qui auront de ce fait l'occasion de se 
frotter à toutes les ambiances propres 
à Fading Suns. Car, de l'intrigue byzan- 
tine au sein des cours nobles à 
l'aventure pure et dure en passant 
par la croisade contre les mystérieux 
symbiotes (des parasites capables 
de prendre le contrôle de toute forme 
de vie, consciente ou non, pour la 
transformer en une armée pratique- 
ment invulnérable) ou aux missions 
de découverte sur des mondes isolés, 
les possibilités de Fading Suns sont 
pratiquement sans limites, les fron- 
tières relativement restreintes de 
l'univers de jeu permettant para- 
doxalement de pallier au sentiment 
de vide abyssal qui règne souvent 
dans les jeux de science-fiction où 
les planètes ne servent que de décor 
au spatioport local. 


Réussite tant au niveau du back- 
ground que de la qualité du système 
de jeu (qui offre, entre autres, une 
très intéressante option de création 
CASE ET UE NE CUETLE TEA 
garante d'un développement logique), 
Fading Suns est de plus servi par une 
traduction intelligemment réalisée, 
mises à part quelques incongruités 
("Teyr Sainte” ou “Fénix” pour ne 
citer que les plus gênantes). On regret- 
tera également que l'iconographie, 
intégralement revue pour cette édition, 


a 





LPf 1! 

ne mette bien trop en avant l'aspect 
technologique du jeu, en en gommant 
les côtés médiévaux, nettement plus 
visibles dans l'édition américaine. 
Mais ce ne sont que des détails qui 
ne devraient en aucun cas desservir 
un jeu qui, du fait de la qualité des 
suppléments originaux qui ne sauraient 
tarder en version française, est promis 
à un bel avenir ludique. En outre, 
Multisim, mettant ces derniers temps 
les petits plats dans les grands, a 
ouvert un site dédié spécifiquement 
à Fading Suns, sur lequel vous trou- 
verez régulièrement scénarios, goodies 
(actuellement une fiche de person- 
nage à télécharger) et autres 
UE LOST CSM CUT A TUTS 
au XXXXXI"" siècle ! à 








www.fadingsuns-rpg.com 





Crossover n'est autre qu'une 
des toutes dernières signatures 
du label munichois fondé par DJ 
Hell, Gigolo Records. Verona 
{Vanessa Josti), ex-mannequin 
italien de l'agence Sisley et 
Desmond {de son vrai nom Mark 
L. Ingram), musicien d'origine 
texane, incarnent ce duo à 
l'attitude et au concept plutôt 
originaux. Formé à New York, 

le groupe se forge vite une 
personnalité suffisamment forte 
pour attirer le plus excitant des 
labels techno-électro. 

Laissons donc le duo nous 
parler de leur premier album, 
Fantasmo, mélant electro-pop, 
rythmes techno-trip-hop, et 
mythologie personnelle. 





Comment vous êtes-vous rencon- 
trés ? 

Desmond : C'était en 1997. On 
travaillait tous deux dans une étrange 
boutique à New York. On était bran- 
chés électro première période, disco, 
CERTES AE CAES 
années 70 et du début des années 
80. C'est alors qu'on a commencé 
à faire des trucs ensemble sous le 
nom de Crossover. 


L'idée était de faire une musique 
ringarde ? 

L'idée était d'expérimenter dans l'élec- 
tronique avec ce que nous avions sous 
la main ou ce que nous pouvions nous 
offrir. 

Verona : Une musique ringarde mais 
avec une certaine classe. 
Desmond : Quand c'est nul, c'est 
bien. “Shit is chic” (rires). 


Pouvez-vous préciser quelles ont 
été vos influences ? 

Toutes sortes d'influences. Goblin, un 
groupe spécialisé dans les bandes 
originales de films italiens (ndir : 
certains Dario Argento, notamment), 
un groupe français du nom de Black 
Devil Disco Club, Nina Hagen. 
Verona : On aime tous les genres 


musicaux : électro, new-vwave, disco, 
heavy-metal, rock. Tout ! 


Et en new-uwaue, plus précisément ? 
Desmond : X-Spyz Energy, Hazee 
Fantasee, Siouxsie.… On est aussi de 
grands fans de Devo. 


Crossouer en concert, ça donne quoi ? 
Nous avons fait notre premier concert 
l'été dernier. On a joué depuis dans 
des festivals électroniques avec notam- 
ment Fischerspooner, puis nous avons 
amorcé une tournée. Notre concert 
au Pulp à Paris, en décembre, était 
notre dixième show. 


Comment était-ce ? 

Verona : Génial ! L'endroit est à la fois 
“trashy" et intimiste. Le public était 
LS UTSES COLE ETATS 
petits problèmes techniques au début, 
mais tout est vite rentré dans l'ordre. 


Ya-t-ilun peu de mise en scène ou 
tout est-il improvisé ? 

Desmond : Un peu des deux en fait. 
Verona : Je joue du synthé, Desmond 
de la boîte à rythmes et on chante 
tous les deux. Il y a aussi pas mal de 
bandes, mais on improvise beaucoup 
et on cherche à attirer l'attention du 
public. Toute réaction est positive. Le 
pire c'est quand quelqu'un s'en va, 
se fichant totalement de ce qui se 
passe sur scène. De toute façon, nous, 
on s'amuse beaucoup. 

Desmond : Tellement que la scène du 
Pulp était trop petite pour nous (rires) ! 


IUfaut se jeter dans le public. 
C'est exactement ce que j'ai fait ! 


Et des projections vidéos ? 

Verona : Oui. On venait de faire une 
vidéo à Munich dans les bureaux de 
Gigolo Records, notre label. On s'en 
CS TES UE 

Desmond : En fait ce sont des diapos: 
nous appartenant, dont la projection 
a été filmée, enregistrée sur bande et 
mise à notre disposition. 


Quelques mots sur le titre de l'al- 
bum ? 

Verona : “Fantasmo” veut dire fantôme 
enitalien. 

Desmond : On voulait quelque chose 
de mystérieux et ironique à la fois. 
Desmond et Verona, les deux person- 
nages que nous incamons, sont perdus 
dans l'espace, enfermés dans une 
capsule. Nos chansons sont autant 
de planètes visitées durant ce voyage 
intersidéral. Ce disque est parti d'une 
histoire que l'on a écrite au préalable 
et intitulée "A Journey to grab”. Nos 
deux personnages rencontrent diffé- 
rentes créatures dont les noms 
apparaissent dans nos chansons, 
telles Jennifer Krystal, Felpin ou 
Serpexies sur différentes planètes 
telles Blez, Grob ou Juleps. 
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Et qui est “Lady Dragon Slayer” ? 
Desmond : C'est Verona. Cela fait 
partie de l'histoire. 

Verona : Mais je l'incarne juste pour 
une chanson. 


Et “Flying terrible Walrus”’ ? Un 
hommage aux Beatles ? 

Desmond : Non. Ce titre m'a été inspiré 
par le tatouage d'un ami représentant 
une grosse tête de mort avec des ailes 
et titrée “ET.W" pour “Fuck The Word”. 
Et comme la tête ressemblait à un 
crâne de “walrus” (ndir : “morse” en 
français), j'ai pensé à “Flying Terrible 
Walrus”. 


Comment vous partagez-vous la 
composition des morceaux ? 
Verona : C'est cinquante-cinquante, 
CURE 

Desmond : En général, je m'occupe 
des rythmiques et Verona prend en 
charge les mélodies. Puis nous rajou- 
tons les paroles que l'on écrit ensemble 
ou séparément. Mais il y a des chan- 


sons qui m'appartiennent plus, telles - 


“Lucida obscura” ou “The great Katanza” 
et d'autres telles “Phostographt” ou 
“Kobe” qui viennent plus de Verona. 
Verona : On amène nos idées au studio 
où nous les retravaillons ensemble. 


tu chantes 


Uerona, pour une Italienne, 
plutôt bien l'allemand (ndir : sur: 


“Phostographt”] ? 
ÉTAT ONENCUETEUEUT 
CS AAC S TE ET AL ENCEUC S 
des intonations germaniques, parce 
que j'aime cette langue. 


Du “yaourt” allemand ? 

Oui (rires). C'est juste phonétique. Un 
peu comme Dead Can Dance ou 
Cocteau Twins, qui chantaient des 
paroles inintelligibles. 


Pour finir, quels sont vos projets ? 
Nous avons déjà un nouvel album de 
prêt, mais il ne sortira pas tout de 
suite. Nous voulons d'abord sortir 
quelques remixes plus “dance” de nos 
morceaux. à 








Fantasmo - 2001 


_ CONTACT 
www.gigolo-records.de 
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MUSIQUE D 


La scène techno et électro a fait bien du 
chemin depuis l'aube des nineties jusqu'à 
nos jours. Après des débuts quasi 
pestiférés, cette mouvance musicale a su 
s'imposer comme une évidence et continue 
à se montrer, aujourd'hui encore, en 
perpétuelle progression, en constante 
redéfinition. N'hésitant pas à fusionner 
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avec les genres les plus divers (jungle, disco, ambient, house), il 
semblait inévitable que ce style musical finisse par toucher le milieu 
gothique. N'avons-nous pas des racines communes ? Depeche Mode, 
New Order, la new-wave des années 80, Front 242 et les 
balbutiements de l'EBM... Il est donc finalement assez logique que 
l'on commence à entendre, dans les soirées électro-goths, des titres 
de Fischerspooner ou Miss Kittin & The Hacker. Partant de ce constat, 
D-Side a eu envie d'en savoir plus sur International Deejay Gigolo 
Records, LE label électro-tech allemand de DJ Hell, 
regroupant tout ce qui se fait de mieux à l'heure actuelle. 
L'un de ses intervenants les plus doués, le Français Vitalic, a 
accepté de nous livrer sa vision interne de l'organisation 
gigolienne pour illustrer notre quête des faits. 


— — 
- interview 


Désormais internationalement connu 
sous le patronyme évocateur de 
DJ Hell, Helmut Geier a commencé 
à faire vraiment parler de lui après 
avoir été signé, en 1992, sur R&S, 
label techno trance belge. On le retrouve 
CNT ES CE LUE | 
Disko B, puis sur l'anglais Magnetic 
North. Courant 1994, il devient un DJ 
récurrent au célèbre Limelight de New- 
York. Les remixes qu'il va réaliser pour 
Jeff Mills, Laurent Garnier ou encore 
pour le roi de la trance Sven Väth vont 
finir d'asseoir sa réputation. Plutôt 
que de laisser à d'autres le soin de le 
produire, il décide alors de se lancer 
dans le métier et crée, fin 1996-début 
1997 son propre label, International 
Deejay Gigolo Records. Semblant déci- 
dément être du genre à tout maîtriser 
COPIE PARC ETE TER ESSTEAITE 
même les plans de son laboratoire 
musical, installé à Munich. Dès ses 
débuts, la structure se démarque de 
ses concurrentes, tout simplement 
par son nom (selon DJ Hell, tous les 
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DJs sont un peu des gigolos, dont 
acte.) et son logo Sid Vicious, déto- 
nants et accrocheurs. De plus, Hell, 
qui semble privilégier le plaisir audi- 
tif aux règles matérialistes du marketing, 
possède un instinct très sûr qui lui 
permet de signer dès le départ des 
projets en or (dont le français David 
Carretta) qui vont donner l'occasion 
au label de connaître un essor fulgu- 
rant. Pour Vitalic, tout s'est passé très 
simplement : « Je préparais la série 
des Poneys tracks depuis quelques 
mois, puis je me suis finalement décidé 
à envoyer une démo. J'en ai envoyé 
une à Fcom (ndlr : la référence fran- 
çaise en matière de label techno) et 
une à Gigolo qui prenait de plus en 
plus d'importance. Hell l'a acceptée 
immédiatement, sans modification. 
Je crois qu'il fonctionne au coup de 
cœur : s'il veut un morceau, il le prend 
tout de suite. Pour le reste, Gigolo 
reste un petit label qui a grossi très 
vite, il y a pas mal d'émulation entre 
les personnes, d'enthousiasme de la 
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Vitalic 


part du public et des musiciens ». Au 
fil des sorties (environ quatre-vingt- 
dix à ce jour) et des succès aussi 
bien publics que critiques (Naughty, 
Tiga & Zyntherius, Fischerspooner, 
Miss Kittin & The Hacker, Terence 
Fixmer…), l'intérêt suscité par le label 
CRC UAELE TEE ETS 
tant que DJ Hell a tissé une véritable 
philosophie de la vie musicale autour 
du concept Gigolo. Avec comme mot 
d'ordre un édifiant “That's entertain- 
ment !”, il se bat contre les idées 
reçues concernant la “club music” : 
pour lui, il est hors de question que 
celle-ci se limite à un bon rythme, 
elle doit également « démontrer une 
recherche musicale, contenir un point 
de vue implicite et explicite » afin de 
faire plus que de donner au public 
l'envie de danser dessus pendant une 
saison ou deux. |! enfonce le clou en 
scandant que ses signatures ont toutes 
en commun un certain hédonisme, 
de la sagesse, du savoir et de l'éner- 
gie, alliés au sens du respect. Il s'agit 
là du fondement même de la spéci- 
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du tam tam à 145 bpm. Gigolo réunit 
un peu ces artistes qui pensent que 
dans n'importe quelle soirée, on peut 
choisir entre de la house, de la techno, 
dela new wave, de la pop »….. 
Justement, impossible de clore un 
sujet sur Gigolo Records sans évoquer 
avec Vitalic les fameuses soirées 
regroupant différents membres du 
label : « Celles qui réunissent plusieurs 
d'entre nous virent souvent au démon- 
tage de la cabine DJ. Je me rappelle 
surtout de la soirée Gigolo donnée à 
l'occasion de la Love Parade. Pendant 
mon live, j'ai assisté à la quasi destruc- 
tion de la cabine du DJ par Hell et les 
autres Gigolos, dont Naughty et The 
Hacker. On était très loin des DJs 
rigides assis aux backstages, atten- 
dant leur tour pour passer une série 
interminable de disques identiques 
dans des mixes dignes de la micro- 
chirurgie ». La conclusion s'impose : 
Gigolo n'est décidément pas un label 
comme les autres et va très certai- 
nement continuer à nous surprendre 
longtemps. < 


DJ Hell 


Quand as-tu décidé de créer la struc- 
ture “International Deejay Gigolo 
Records” et quelles en ont été les 
premières signatures ? 

J'ai mis en place Gigolo courant 1997. 
Les premiers artistes que j'ai signés 
sur le label sont Naughty et David 
Carretta. 


Si tu en avais la possibilité, qui 
aimerais-tu avoir sur ton label 
aujourd’hui ? 

David Bowie et Grace Jones ! Sinon, 
j'ai déjà tous les artistes dont je révais 
sur Gigolo. 


Où en es-tu de tes propres activi- 
LL (| (04 
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ficité de Gigolo. On ne s'étonne plus, 
CERTES ENCRES 
projets qui se côtoient sur le label ni 
du sentiment d'unité qui y règne, 
malgré des orientations musicales 
pourtant très variées. Selon Vitalic, 
ce qui fait le particularisme du label 
munichois par rapport à ses concur- 
rents provient du « sentiment d'être 
sélectionné parmi d'autres. On dit 
souvent : “Il est sur tel ou tel label”. 
Chez nous, on dit : “C'est un gigolo 
ou une gigoletta”. On peut parler d'une 
famille Gigolo dans le sens ou, bien 
que nous soyons tous différents, nous 
avons pas mal de points communs. 
Outre nos références musicales, nous 
étions tous un peu fatigués des soirées 
uniformes et ennuyeuses, du trop 
sérieux et parfois glauque de la majo- 
rité des raves. J'étais certain que la 
CS TUE ES EEE 
soirées où l'on arrivait à minuit et 
entendait du tam tam à 140 bpm, pour 
repartir à cinq heures du matin avec 





Je suis en train de préparer 
un double album qui devrait, 
en principe, sortir l'année 
prochaine. 


Tu t'es notamment illustré 
» | en faisant des remixes pour 
Sven Uäth et Laurent 
Garnier. En fin de compte, 





Parvenir à mettre la main sur 
DJ Hell, un des DJ-producteurs 
les plus en vue et les plus surchar- 
gés de projets du moment, relève 
du véritable chemin de croix. 
D-Side a néanmoins pris son 
courage à deux mains pour partir 
CU ILE TIR ERLTICA 
Gigolo, afin de vous rapporter ces 
quelques propos, récoltés litté- 
ralement entre deux portes. DJ Hell 
COUTEAU EUOECS CT 
rant, il a décidé de nous accorder, 
selon sa formulation, “une inter- 
VOA DULAEE ITU UILELE 
possible car un gigolo digne de 
ce nom ne fait jamais attendre une 
dame” ! À interview punk, réponses 
LÉTAITETLRR 


Quand as-tu commencé tes acti- 
vités de DJ ? 

DJ Hell : Je ne me rappelle pas de 
la date exacte, c'était il y a environ 
vingt-cinq ans. 


quel est, parmi tous ceux 
que tu as fait, celui dont tu es le 
plus fier ? 
Je n'aime absolument aucun de mes 
remixes ! 


Quelles ont été tes plus grandes 
influences ? 

Il y en a tellement que ça prendrait 
trop de temps de te les citer. 


Tu sembles aimer tout particuliè- 
rement le sonet les vibrations des 
années 80. Peux-tu nous dire ce 
qui rend cette période si spéciale ? 
C'est une époque qui m'a définitive- 
ment marqué parce que j'ai appartenu 
à cette génération “no future”. Pour 
moi, il n'y avait plus aucune raison 
valable de vivre après avoir lu le 1984 
de George Orwell. 


Tu parles souvent en termes élogieux 
de tous les artistes de Gigolo, mais 
si tu ne devais en garder qu’un(e) 
seul(e), quel(le) serait-il(elle) ? 


Dans ce cas, ce serait moi que je 
garderais ! 


Tu continues à mixer ? 
Fuck you ! 


Pour finir, peux-tu nous donner des 
infos sur tes prochaines signatures 
ou est-ce top secret ? 

Je préfère ne rien dire pour le moment, 
mais ce qui est sûr, c'est que Gigolo 
prépare de grosses surprises pour 
l'année en cours. d 


_NOTRE SELECTION 


Miss Kittin & The Hacker : Duo 
électro-tech-wave, le fleuron de la très 
riche scène française. Leur First 
Album, sur lequel on retrouve le 
mémorable “Frank Sinatra”, fait des 
ravages un peu partout. Et ils sont 
tout aussi excellents en solo… 


. Terence Fixmer : Après avoir monté 
son propre label, Planète Rouge, et 
sorti plusieurs maxis, ce Lillois installé 
désormais à Berlin a signé chez Gigolo 
un premier album de techno-EBM 
sans concession, Muscle Machine. 


David Carretta : Une des premières 
signatures électro-tech de DJ Hell. Il a 
sorti deux maxis, un EP et un album, 
Le Catalogue électronique, à ne 
STONE RE CA 


Vitalic : Un des derniers Français et 
pas le moindre à avoir été signé chez 
Gigolo. Résultat : un Poney EP en 
vinyle dont le savant mélange 
d'électro et de techno balaie tout sur 
son passage. On attend l'album avec 
impatience. 


Crossover : Cet adorable duo electro- 
pop new-yorkais insuffle à sa musique 
une bonne dose de fantaisie et de 
fantasmagorie. Son premier album, 
Fantasmo est une petite perle. 


Japanese Telecom : On ne connaît 
de Japanese Telecom que son origine, 
Detroit et sa musique, de l'électro 
minimale eighties très entêtante. 


Fischerspooner : Qualifiés de 
“croisement entre Sigue Sigue 
Sputnik et FGTH" par DJ Hell, ils sont 
la révélation de la fin 2001. Leur 
premier album éponyme cartonne, 
leur single “Emerge” est même 
‘devenu la musique de la pub BNP / 
Paribas… 


-CONTACT 
www.gigolo-records.de 
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plus profondément dans ‘ 
“Je:cœur des 
dysfonctionnements 


dele' faire voir rouge. 


Deeper into the Heart of. 


que ne l'était Decaydenz. Qu'est- 
ce qui a motivé ce changement 
d'orientation ? 

Jürgen Engler : Decaydenz était un 
album de renouveau, une sorte de 
passade. Je cherchais à trouver un 
son qui soit très différent de celui de 
Die Krupps afin que tout le monde 
puisse clairement identifier DKay.com 
comme un projet à part entière. Etant 
donné que le dernier album de Die 
Krupps, Paradise now s'était révélé 
être un album très agressif, j'avais 
décidé d'aller totalement dans le sens 
opposé pour le premier album de 
DKay.com. Avec Deeper into the Heart 
of Dysfunction, je suis parvenu à ratta- 
cher le son de Die Krupps à ce qui 
va caractériser le son de DKay.com 
à partir de maintenant : une combi- 
naison de la dureté de Die Krupps 
avec un soupçon de Decaydenz, le 
tout avec un son beaucoup plus futu- 
riste. 


Ce retour à des sonorités très proches 
de Die krupps était-il intentionnel 
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d'un monde qui n'a de cesse 


Dysfunction 
est nettement plus dur et violent 





Re 
par Jean- NTI Micard - 





Oncle BUS}, 


dès Le départ ? 
Non, je ne planifie jamais un album 
avant qu'il ne soit entièrement terminé. 
Je réagis aux situations qui peuvent 
amiver durant la production d'un projet, 
et ce sont principalement les événe- 
ments qui ont secoué le monde l'année 
dernière qui sont à l'origine de la 
dureté de ce nouvel album. C'est une 
réaction à toute cette folie et à cet 
esprit négatif auquel nous avons été 
confrontés. J'étais très énervé au 
moment d'écrire cet album, et cela 
se ressent aussi bien dans les paroles 
que dans la musique. Deeper into 
the Heart of Dysfunction sonne davan- 
tage comme un album de Die Krupps 
car cette humeur agressive m'a poussé 
à incorporer davantage de guitares, 
des effets sonores plus extrêmes, et 
à changer la façon dont je m'appré- 
tais à travailler. Ce nouvel album va 
bien plus loin que Decaydenz, il couvre 
un spectre musical plus vaste, et je 
m'autorise des citations et des 
influences que je n'avais jamais lais- 
sées, jusque-là, transparaître dans 
ma musique. Pour résumer, on pour- 
rait dire qu'il s'agit du meilleur album 








entfait lonÿ feu. Exit e arabeSques raffinées’et 
Ter. des'abiéries od expatrié 


de Die Krupps qui aurait pu, un jour, 
être publié sous ce nom. 


Le line-up de Dkay.com a, mis à 
part toi, entièrement changé. Que 
s'est-il passé ? Tu semblais pour- 
tant satisfait de l'ancienne formation ? 

En fait, j'ai enregistré cet album prati- 

quement tout seul, avec un petit 
coup de main de Specta en ce 
concerne les programmations, le 
mixage et la coproduction. En concert, 
nous devrions être cinq, puisque, à 
part moi et Specta qui sera aux 
claviers, nous aurons Mike Zero à la 
basse, Marcella Degaz, qui était déjà 
présente sur scène avec nous lorsque 
nous avons tourné avec Gary Numan, 
à la guitare, et je suis actuellement 
en train d’auditionner un batteur qui 
jouait avec Richthofen, et qui pour- 
rait faire partie de DKay.com en live. 
Effectivement, aucun membre du 
line-up originel de DKay.com ne parti- 
cipe plus au groupe, à cause de 
conflits d'ego qui n'auraient pas du 
survenir entre de “soit disant” amis. 
Sans aller beaucoup plus loin sur 
cette période qui est close, je dirais 
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juste que j'ai été particulièrement 
déçu par Julian Beeston (ndir : ex- 
Nitzer Ebb) et Adam Grossman. Dirk 
Krause a pour sa part décidé d'ar- 
rêter le groupe car il ne pouvait pas 
assumer les tournées qui l'auraient 
poussé à s'éloigner trop longtemps 
de sa famille, et je n'ai eu aucun mal 
à comprendre sa décision. 


fis-tu développé un concept pour 
cet album, comme tu l'avais fait 
pour Decaydenz ? 

Oui, à mon sens Deeper into the 
Heart of Dysfunction est nettement 
plus conceptuel que ne pouvait l'être 
Decaydenz. || couvre de façon beau- 
coup plus fidèle le spectre des 
émotions par lesquelles je suis passé 
durant cette période, et les seize 
pistes sont entremêlées les unes 
aux autres de manière à former une 
sorte de parcours de montagnes 
russes émotionnel entre les diffi- 
cultés personnelles et les crises 
mondiales. 


Plusieurs titres sont très expéri- 
mentaux. T’était-il nécessaire de 





travailler en dehors du strict cadre 
des chansons ? 

Oui, ce nouvel album montre claire- 
ment ma volonté de m'affranchir des 
règles et d'explorer de nouveaux terri- 
toires qui sortent de ce que l'on attend 
de moi. J'ai pu intégrer une certaine 
facette d'archéologie musicale dans 
mes chansons qui, à mon sens, élar- 
git le spectre du rock industriel. J'ai 
toujours cherché à créer des courants 
plutôt que de les suivre. 


Est-ce pour cette raison que les 
côtés gothiques qui transparais- 
saient Decayderz ont totalement 
disparu ? 

Oui, même si à mes yeux les éléments 
gothiques de Decaydenz étaient plutôt 
discrets et ne correspondaient de 
toute manière pas franchement au 
concept de DKay.com. L'aspect plus 
dur de Deeper into the Heart of 
Dysfunction peut avoir contribué à 
supprimer certains des éléments 
mélodiques que l'on pouvait asso- 
cier au gothique, même si, selon moi, 
certains titres de l'album montrent 
un futur potentiel pour le genre 
gothique. Avec ce nouvel album, je 
mets fin à une passade pour m'ins- 
taller dans une vraie relation sérieuse. 
J'ai cherché à écarter autant que 
possible les parois de ma propre 
sphère musicale et cela a fini par me 
permettre de trouver un nouvel espace 
qui offre bien plus que ce que l'au- 
diteur moyen de ce genre est habitué 
à entendre. Deeper into the Heart of 
Dysfunction est un défi pour l'esprit, 
les oreilles et le cœur. 


Tu as repris Le “Ghost Rider”’ de 
Suicide sur cet album et le 
“Firestarter” de Prodigy pour un 


tribute. Pourquoi ? Est-ce encore 
de l'archéologie ? 

Suicide a été une grande influence 
sur mon développement musical et 
j'ai toujours voulu rendre hommage 
à quelques-uns des plus grands inno- 
vateurs de la musique électronique. 
Deeper into the Heart of Dysfunction 
me semblait l'endroit idéal pour le 
faire, dans la mesure où je l'ai conçu 
comme un moyen de tester les fron- 
tières du rock industriel tout en mettant 
en évidence sa relation avec les perles 
musicales du passé. J'ai rencontré 
Alan Vega et Martin Rev pour leur 
parler de mon idée d'inclure “Ghost 
Rider” sur mon album, et ils se sont 
avérés très enthousiastes. En ce qui 
concerne Prodigy, j'ai été contacté 
pour enregistrer un titre pour un tribute 
qui leur était consacré, et j'ai choisi 
“Firestarter” car il comporte, selon 
moi, tous les bons côtés de la dance 
électronique. Je me suis également 
toujours senti proche de ce morceau 
car il est directement lié à mes racines 
musicales au sein du punk-rock. 


L'album a été enregistré au Texas, 
à Austin, où a été tourné Massacre 
à la Tronçonneuse, et tu poses toi- 
même avec une Est-ce 
une référence directe 2 

Ce n'est pas vraiment une référence 
directe, plutôt un clin d'œil. J'ai 
toujours été fan de ce film et j'ai 
récemment rencontré Tobe Hooper 
à une projection de WMassacre à la 
Tronçonneuse à Austin. Cela a été 
une expérience pour le moins inté- 
ressante car je vais à mon tour être 
impliqué dans l'industrie cinémato- 
graphique dans un avenir proche, 
puisque j'ai un script qui devrait être 
adapté au cinéma cette année, mais 








c'est encore trop tôt pour en parler 
plus en détail. 


Sais-tu comment Le public habi- 
tuel de Die Rrupps a accueilli 
Dkay.com ? 

Je pense que le premier album a dû 
choquer certaines personnes, car il 
était nettement plus pop et musical 
que Die Krupps, mais il était néces- 
saire pour moi d'opérer une coupe 
franche pour voir où j'avais réelle- 
ment envie de me diriger. J'ai toujours 
dit que si jamais j'avais le sentiment 
que mes auditeurs savaient à quoi 
s'attendre de ma part ou que j'avais 
moi-même le sentiment de me répé- 
ter, alors je changerais de direction. 
Deeperinto the Heart of Dysfunction 
devrait remettre les pendules à l'heure 
et montrer que je n'ai pas modifié 
ma façon d'agir. Je suis toujours le 
même, et c'est sans doute la raison 
pour laquelle ce nouvel album est 
parfaitement adapté aux oreilles de 
tout fan de Die Krupps. 


Le premier single de Decaydenz, 
Hell is Heaven, semble avoir été 
victime d’une malédiction, avec Le 
suicide du modèle qui ornait la 
pochette et la tentative de suicide 
de l'actrice qui apparaissait dans 
le clip. 

Je n'étais pas particulièrement proche 
d'aucun d'entre eux, mais cela m'a 
fait un choc d'apprendre que tous 
deux avaient choisi de se suicider. 
Heureusement, l'une d'elles a survécu 
à sa tentative. Je ne pense pas que 
DKay.com soit maudit, mais le fait 
est que certaines personnes tentent 
chaque jour de tester leurs limites, 
et certains n'y parviennent pas. 
Lorsque tu joues avec le feu, il faut 
parfois en subir les conséquences. 
Je suis profondément navré pour 
eux. 


Comme c’était Le cas pour Decayderz, 
ton nouvel album ne sera pas distri- 
bué dans de nombreux pays, entre 
at la France. Cela te dérange- 
IL 
Bien sûr, même si je ne suis à l'heure 
actuelle pas tout à fait sûr de savoir 
où et quand Zomba Records va déci- 
der de distribuer l'album. Dans la 
mesure où nous allons partir en tour- 
née à travers toute l'Europe et jouer 
à peu près partout, il me semblerait 
logique qu'ils décident de le sortir 
dans tous ces pays, mais c'est hélas 





une décision de commerciaux qui ne 
me revient pas. 


Sais-tu déjà quel sera le single de 
cet album ? 

La décision n'a pas encore été prise, 
mais il y a plusieurs choix possibles. 
Mon préféré serait “Your own Prison” 
car il a non seulement un sens profond 
pour moi, mais qu'il pourrait aussi 
très bien marcher dans les clubs. Le 
choix du label semblerait plutôt être 
“2 B.F", mais nous prendrons bien- 
tôt la décision ensemble. 


Quand doit commencer ta tournée ? 
Le 8 mai, et nous allons passer par 
Paris, où j'adore jouer. Mais avant 
cela, je dois encore finir la reprise de 
“This Corrosion” de Sisters of Mercy 
sur laquelle je travaille pour un tribute, 
un remix de Linkin Park, la bande son 
d'un film japonais, et répéter avec 
mon nouveau groupe. à 


+ DKAY CO 

Decaydenz - 2000 
Deeper into the Heart of 
Dysfunction - 2002 

QU CUS SE 
Stahlwerkssinfonie - 1981 
Voller Kraft Voraus - 1982 
Entering the Arena - 1985 


Metall Maschinen Musik 
(Compilation) - 1991 


1- 1992 

A Tribute to Metallica - 1992 
11 The final Option - 1993 
Bloodsuckers (EP) - 1993 


The final Remixes (Compilation de 
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de Final Remixes) - 1995 


Il - Odyssey of the Mind - 1995 


Metalmorphosis 81-92 
(Compilation) - 1996 


Remix Wars Strike 2 : Die Krupps vs 
Front Line Assembly (EP) - 1996 


Paradise now - 1997 
Foundation (Compilation) - 1997 
QC TTR 

Zenzur & Zenzur - 1979 

+ GURUMANIA : 

Der Elektrolurch - 1995 
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Qui pourrait se douter que derrière ce joli brin de 
femme au regard pétillant se cache une scénariste 
hors norme ? Anne Ploy, que sa formation poussée 

en sciences humaines destinait plutôt à une carrière 
d’enseignante en philosophie, nous plonge en effet 
dans des mondes captivants où rien n'est laissé au 

hasard et où l'on trouve des propos et des sujets 
rarement abordés en BD. Fruit de longues réflexions, 
Transgénèse, édité par les Humanoïdes Associés; 
nous offre une vaste fresque d'anticipation et aborde 
des thèmes comme la biotechnologie, la génétique, 
l'éthique ou encore la religion. 


Agathe Poupene 


- photo : 
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Construite autour d'un même univers, 
la Transgénèse regroupe quatre cycles 
qui nous plongent dans le troisième 
millénaire. On découvre dans L'Ancêtre 
programmé, premier cycle qui couvre 


Christophe Beauregard 


les années 2025 à 2028, EXE, super 
ordinateur un peu trop humain et mani- 
pulateur, fruit des recherches du centre 
Octogonia. On fait aussi connaissance 
avec trois étudiants Marie, Dudd et 
Ted-Alister, qui ont pour projet de trou- 
ver une définition complète de la 
divinité. On retrouve ces personnages 
dans le deuxième cycle, Fides, où la 
France, dominée par une secte, 
l'Arquante, est en pleine mutation. 
Les chercheurs de cette secte projet- 
tent de réduire en esclavage mental 
toute la population à l'aide d'un terrible 
virus, Fidès. Marie, militante contre- 
révélationniste, combat cette dictature. 
Le thème des effets secondaires des 
aliments transgéniques est abordé 
dans le troisième cycle : Le Silence 
CÉRÉRCCATR EMOEUPARERE 
Transgénèse se termine en 2042 avec 
Le Dieu païen qui voit l'avènement 
d'une nouvelle espèce humaine. 


Entretien avec une philosophe trans- 
génique. 


Tu as un parcours plutôt atypique 
pour une scénariste de BD, pour- 
quoi Le choix de ce support plutôt 
que celui de la littérature tradi- 
tionnelle comme vecteur de tes 
réflexions ? 

Anne Ploy : J'ai toujours écrit et mon 
travail poétique ou scénaristique a 
sans cesse découlé de la même logique. 
L'écriture de scénario est en fait le 
prolongement de mes réflexions univer- 
sitaires. Je trouve dans la BD une vraie 
dynamique qui n'existe pas néces- 
sairement dans le roman ; ce n'est ni 
la même forme, ni le même public, et 
tu peux toucher les gens différem- 
ment. Entre le dessin et le texte, tu 
acquiers une meilleure dimension de 
compréhension et tu touches les 
lecteurs sur un plan plus affectif qu'in- 
tellectuel. Dans la BD on atteint la 
subjectivité et on lui donne une forme... 
En plus, c'est un public peut-être plus 
réceptif, qui utilise beaucoup l'imagi- 
naire et l'inconscient. 


Justement, utiliser La BD n'est-ce 
pas imposer une certaine vision, un 
imaginaire donné ? 

Non, je ne pense pas qu'on puisse 
imposer une image. On la développe 
ÉTOILE EU RESTE TRE) 
regardes, tu te l'appropries et pour 





chaque lecteur la vision sera diffé- 
rente. L'album, c'est d'abord le leur, 
on touche beaucoup à l'affectivité. 


Pour 7ransgénèsetu travailles avec 
quatre dessinateurs différents, 
comment cela se passe-t-il ? 

Je joue sur un double registre, je donne 
des outils de forme mais c'est le dessi- 
nateur qui doit trouver la version 
définitive, excepté pour quelques 
éléments comme la forme symbo- 
lique d'EXE (ndir : le super ordinateur 
de la première série). Je voulais une 
base de masque africain avec quelque 
chose qui rappelle Modigliani. Sinon 
ESS AE ESS UE OT Ou) 
propre vision. Par exemple pour la 
Mater Prima de Fides, représentant 
de l'Arquante, je voulais que ce soit 
Didier (ndlr : Pagot) qui impose sa 
vision, une femme enceinte, le symbole 
préhistorique de la fertilité. Généralement 
le dessinateur va inconsciemment 
donner une représentation symbo- 
lique à ce qu'il dessine. C'est pour 
cela que le support BD est aussi inté- 
ressant car tu as toujours ce moment 
où le dessinateur intègre sa propre 
affectivité dans le travail en prolon- 
geant ta vision personnelle des choses. 


Comment t'est venue l’idée de te 
lancer dans l'aventure de la 
Transgénèse ? 
Comme pour Anahire (ndir : la première 
série d'Anne et Loïc), c'est la conti- 
nuité de mes travaux universitaires 
et le fruit de mes réflexions sur la 
transgression de la mort et donc celle 
de la vie. C'est une interrogation la 
médecine et les dérives possibles de 
la génétique. Par exemple, si on greffe 
des organes artificiels, que va-t-on 
_ produire au niveau de l'affectivité de 
l'individu ? J'évoque aussi une certaine 
EAU RES CRUE LS 
beaucoup de femmes en scène dont 
une à la présidence, car je pense que 
l'on tend vers une société qui va renouer 
avec une forme de matriarcat. Dans 
l'ensemble, notre relation à la femme 
SERA UE LT RAS 
épiphénomène qu'il faut pouvoir dépas- 
ser. Dans tous mes scénarios j'essaye 
de mettre en scène les extrêmes afin 
de faire prendre conscience au lecteur 
de ces problèmes. 


Tu abordes dans 7ransgénèse 
quelques sujets chers au cyberpunk 
ou à la SF. EXE, par exemple, fait 
immanquablement penser à HAL de 


2001, L'Odyssée de l'Espace ou aux 
ordinateurs neuronaux de Maurice 
Dantec. T’es-tu inspirée de cette 
mouvance pour imaginer l'épopée 
de la 7ransgénèse ? 

Effectivement, on m'a souvent dit que 
je reprenais des thèmes du cyber- 
punk, mais je n'ai jamais lu ni Dantec 
ni Gibson. Mes rares lectures dans 
ce domaine avaient pour but de trou- 
ver des idées que je ne développe pas 
vraiment dans ce que j'écris. De plus, 
l'univers cyberpunk est bien particu- 
lier car il donne une vision sombre et 
glauque de l'avenir, enfin, c'est le senti- 


EXE, Peux tu 
ARRÊTER ET ME 
DIRE QUI T'A 
COMMANDÉ CETTE 
RECHERCHE 7 





ment que j'ai, je me trompe peut être… 
Je pense que mon travail s'en 
démarque dans la mesure où je cherche 
à éclairer les choses plutôt qu'a les 
assombrir. En fait je vais chercher ce 
qui pose problème pour l'analyser et 
proposer des solutions. 


En parlant d’EKE, quel est ton point 
de vue sur l'informatique, est-ce 
que tu penses qu'on joue à l'apprenti 
sorcier avec les recherches sur l'in- 
telligence artificielle ? 

Oui, d'une certaine façon, mais je ne 
me fais pas trop de souci parce qu'avant 
CRE TE ES EIRE TT LE DS 
comprendre comment fonctionne la 
pensée, et on en est loin ! Ce qui m'in- 
CT EE AT ES 
systèmes informatiques, c'est la 
communication. On est en train de 








changer tous les systèmes et les 
réseaux de communication sans être 
pour autant près à les utiliser. 


Dans Le Silence de la Terre et Le 
Dieu païen, les deux derniers cycles 
de la 7ransgénèse, tu vas aborder 
le thème de la génétique. C’est un 
sujet d'actualité puisque le passage 
de La nouvelle loi sur la bioéthique 
autorise Le clonage et les recherches 
sur Les embryons. Que penses-tu de 
la recherche sur le génome ? 

Pour le clonage il-existe une double 
articulation, c'est une fantasmatique 
qui découle de la toute puissance de 
la relation à la science. Ce qui m'amuse 
et qui m'inquiète à la fois, c'est ce 
que ces recherches vont produire. Je 
pense qu'en raison des limites biolo- 
giques qui existent, il n'y aura pas 
d'aboutissement autre que sous des 
formes de monstruosités. De toute 
façon il faut que les chercheurs 
entrent dans ce type de procédures 
pour bien comprendre les limites de 
la nature humaine, du génome et 
des programmations génétiques. 
Ces expérimentations sont des outils 
de compréhension de l'Homme. 


En fait, ce que tu appréhendes le 
plus, ce sont les manipulations géné- 
tiques et la transformation du 
génome ? 

Non, car je pense que le génome sait 
s'adapter. Quand on crée une aber- 
ration, elle n'est généralement pas 
exprimée et elle s'autodétruit. Le 
génome, c'est le symbole du serpent 
cosmique ; il y a un système d'auto- 
organisation interne qui fonctionne 
naturellement. Ce qui pose problème 
c'est de savoir pourquoi, à un moment 
donné, les gènes vont s'éveiller. Pour 
moi, c'est la question primordiale et 
je pense qu'une grande partie de la 
réponse est à chercher du côté de 
l'affectif, ainsi qu'au niveau social. Les 
évolutions sociales, la différence de 
mode de vie, font que le corps intègre 
de nouvelles données et cela tend à 
le redéfinir autrement. 


Quelques mots sur le Projet Vampire 
qui sera développé dans Le Dieu 
païen, le quatrième cycle à venir 2 
C'est un ensemble de scientifiques 
qui cherchent à récupérer d'anciens 
gènes disparus, ce qui abouti aux 
premières étapes d'une mutation de 
l'espèce humaine. 
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+ Aux éditions Delcourt : 


ANAHIRE (Dessin de Loïc Malnati) 
T1 : Le Monstre - 1996 

LME TTERECT 

T3 : L'Apeuré - 1998 
T4 : Des milliers d'Autres - 2000 | 


+ Aux éditions Les Humanoïdes 
Associés : TRANSGENESE 


L'ANCETRE PROGRAMME (Dessin 
de Loïc Malnati) 
T1 : Le Temps de l'Eveil - 1999 


T2 : Le Temps de la Conscience 
- 2000 


T3 : Le Temps du Jugement - 2002 
GS ANITICARETTU 

T1 : Opus Matrice - 2000 | 
T2 : Fines Matrice - 2002 

LE SILENCE DE LA TERRE (Dessin 

CRETE] 

T1 : Visionary Reality - à paraître 

LE DIEU PAÏEN - à paraître 
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l f } l 2" Partie 


HEIN MEHRHEIT FUR DIE MITLEID 
Sascha Konietzko démarre le fameux 
projet KMFDM à Paris avec son ami 
Udo Sturm, artiste multimédia et, 
comme lui, de nationalité allemande. 
Ils ont dans l'idée de créer un groupe 
urgent, sans limites créatrices, se 
donnant comme but ultime de ne 
jamais se prendre au sérieux. Kein 
Mehrheit Für Die Mitleid (qui peut 
se traduire par “pas de pitié pour la 
majorité”) prend réellement son envol 
le 29 février 1984, le jour où une 
troupe de jeunes artistes allemands 
du nom d'Erste Hilfe se produit pour 
une exhibition consacrée aux jeunes 
créateurs européens, au Grand Palais 
à Paris. Sascha et Udo vont en effet 
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s'occuper ce jour-là de l'accompa- 
gnement sonore de ladite performance, 
dans un esprit industrialo-expéri- 
mental proche d'Einstürzende 
Neubauten. De retour à Hambourg, 
Sascha, séparé d'Udo Sturm, conti- 
nue son aventure musicale au sein 
du groupe Missing Foundations mené 
par le New-Yorkais Peter Missing. 
Les deux hommes, alors en quête 
d'un batteur, s'acoquinent rapide- 
ment avec le grand En Esch, originaire 
de la banlieue de Francfort. Mais, 
très vite, les deux Allemands se 
sentent à l'étroit dans le carcan 
Missing Foundations et Sascha décide 
de retrouver avec En Esch son projet 
initial, KMFDM. 


KMFDM 

Le duo fait alors appel à l'anglais 
Raymond Watts que Sascha avait 
rencontré en 1983. « /l était en studio 
à Hambourg avec Abwärts, le groupe 
de EV.Einheit (ndlr : connu pour sa 
participation capitale à Einstürzende 
Neubauten). On a vite sympathisé 
et composé des trucs ensemble 
avant qu'il fasse complètement partie 
de KMFDM. Pour la petite histoire, 
Kein Mehrheit Für Die Mitleid s'est 
transformé en KMFDM du fait que 
Raymond était incapable de le pronon- 
cer ». Le trio compose de quoi faire 
un album et regroupe le tout sur une 
K7 autoproduite titrée Opium qu'ils 
vendent sous le manteau dans des 


Héritiers de Kraftwerk et 
DAF pionniers du métal- 
indus ou de la techno- 
crossover aux riffs de 
CTTCAE TEL IR 

Kein Mehrheït Für Die 
Mitleid revient donc en 
force cette année avec un 
nouveau maxi, Boots, et un 
album fabuleux, Attak qui 
est loin d'avoir à rougir de 
ses prédécesseurs. Ce 
nouvel opus nous invite en 
effet à célébrer le retour du 
trublion de la scène 
industrielle américaine, à 
savoir Sascha Konietzko, 
ÉD E UC LT IE 

Tim Skold, Raymond Watts, 
Bill Rieflin, Dorona Alberti 


et bien d'autres. 

Voici, précédée d'un rappel 
historique, une interview 

du Konietzko faisant suite à 

. celle de notre précédent 

” numéro et concernant cette 
fois la nouvelle bombe 
grand format estampillée 
KMFDM... 





bars ou des clubs underground de 
Hambourg. 


HOOL MUSIC FOUND DIGITALLY 
MACHINED 

What do you know, Deutschland ? 
est leur première véritable sortie 
discographique et regroupe des enre- 
gistrements réalisés entre 1983 
et 1986, avec certains titres comme 
“The un-restrained Use of excessive 
Force” réalisés avant la rencontre 
avec En Esch. Début 1987, le groupe 
signe sur un label de Liverpool, Skysaw 
Records. C'est dans les locaux de ce 
même label que leur est présenté 
Aidan Hugues, alias Brute, domici- 
lié lui aussi à Liverpool. Ce dernier 





commence à travailler avec KMFDM 
en tant que concepteur artistique des 
pochettes dès 1988 pour la réédition 
anglaise de What do you know, 
Deutschland ?. Cette même année 
commence aussi une collaboration 
entre KMFDM et le fameux produc- 
teur Adrian Sherwood, un apport 
aussi technique que technologique 
aisément décelable à l'époque à 
l'écoute de Don't blow your Top : « On 
a toujours aimé la technologie de 
pointe qui a de tout temps été d'une 
grande utilité pour nous. Certains 
fabricants en sont d'ailleurs conscients 
et me paient de temps en temps pour 
tester leurs nouveaux produits, 
machines et autres logiciels ». 


KILL MOTHER FUCKING DEPECHE 
MODE 

A la fin des années 80, Skysaw 
Records se fait distribuer aux Etats- 
Unis par Wax Trax !, le célèbre label 
de Chicago à l'origine de la scène 
dite industrielle américaine, grâce à 
des groupes comme Ministry, 
Revolting Cocks ou My Life With The 
Thrill Kill Kult. Cela marquera bien 
évidemment un tournant dans la 
carrière du groupe. Après une tour- 
née européenne des plus chargées 
pour des premières parties presti- 
gieuses avec Einstürzende Neubauten 
ou The Young Gods, suivie de la sortie 
de Uajoe en 1989, KMFDM se trouve 
être invité par Ministry à ouvrir pour 
les concerts de la tournée américaine 
de The Mind is a terrible Thing to 
taste. KMFDM retourne l'année 
suivante en Europe pour enregistrer 
un nouvel album, Waïve, avec un 
nouveau guitariste en la personne 
de Günter Schulz. Sascha trouve 
encore le temps de réaliser son tout 
premier remix pour un nouveau groupe 
allemand, Girls Under Glass (il en fera 
d'ailleurs beaucoup d'autres, notam- 
ment pour Rammstein, Pig, The Young 
Gods, Front 242 ou Love And Rockets). 
Peu après, le groupe se décide à 
signer sur Wax Trax !, Konietzko 
s'étant lié d'amitié avec les dirigeants 
du label, ainsi qu'avec Buzz McCoy 
de My Life With The Thrill Kill Kult 
avec qui il formera Excessive Force 
le temps de deux albums. 


KEY MONEY FOR DEUTSCHLAND 
MINISTERS 

Il apparaît vite évident pour KMFDM 
que l'avenir du groupe ne peut se 
réaliser qu'aux Etats-Unis. Sascha 


quitte alors Hambourg pour Chicago 
début 1991, suivi par En Esch un an 
plus tard. S'ensuit une tournée, cette 
fois en tête d'affiche, avant d'enre- 
gistrer Money, curieusement de 
nouveau en Europe. Malheureusement, 
fin 1992, rien ne va plus pour Wax 
Trax ! qui fait banqueroute en partie 
à cause des sérieux problèmes de 
santé du membre fondateur, James 
Nash. Sascha Konietzko décide de 
rester malgré tout sur le label améri- 
cain afin d'essayer de remettre le 
navire, déserté par la majeure partie 
de l'équipage, à flots. Allemand et 
les membres restants du label espè- 
rent une aide extérieure qui viendra 
finalement du label New-Yorkais TVT. 
Suivent en 1993 et 1994 les albums 
Angst (l'un de leurs disques les moins 
électronique) et Waïve - Hell to go 
remplaçant définitivement le précé- 
dent Naive, retiré des bacs pour cause 
de droits non payés pour un sample 
de “O Fortuna” du Carmina Burana 
de Carl Orff utilisé sur le titre 
“Liebeslied”. 


KALEIDOSCOPIC MUSIC FOR 
DELICIOUS MONKS 

Entre 1993 et 1995, KMFDM fonc- 
tionne à plein régime en termes de 
popularité avec la sortie de Wihil (enre- 
gistré cette fois sur le sol américain 
en 1995) mais connaît plusieurs 
travers. Outre l'affaire Carl Orff, les 
relations avec TVT ne se passent pas 
au mieux et James Nash (Wax Trax !) 
se meurt du Sida. De plus, alors que 
Sascha ne cesse de bouger entre 
Seattle et Los Angeles, En Esch décide 
de s'installer à La Nouvelle Orléans, 
se sentant de moins en moins impli- 
qué dans le groupe (il a d'ailleurs déjà 
sorti un album solo), les autres colla- 
borateurs demeurant quant à eux 
pour la plupart encore en Europe. 
L'album suivant, Xtort, enregistré à 
Chicago en 1996, dévoile une quan- 
tité remarquable d'invités “stars” (à 
noter que les collaborateurs de 
KMFDM sont tous crédités avec préci- 
sion depuis l'album précédent, Mihil} 
tels FM. Einheit (sur l'étonnant 
“Dogma” chanté par la voix désin- 
camée de Nicole Blackman), le batteur 
William Rieflin (Ministry) et les voca- 
lises en tout genre de l'Ecossais Chris 
Connelly (Fini Tbe, Revolting Cocks…) 
ou de la Hollandaise et égérie du 
groupe Dorona Alberti. En Esch, faisant 
toujours officiellement partie du 
groupe, n'est crédité que pour des 


“Aah's & Uhmm's” (!!) sur le premier 
titre et une partie de guitare sur 


RONIETZRO MIRES FUNK DANCE 
METAL 


Durant l'automne 1996, Sascha 
produit Higher, le dernier album des 
regrettés Treponem Pal, avant de 
rassembler ses potes à Seattle pour 
un nouvel album qu'on appellera 
Symbols, le véritable titre, fait d'ono- 
matopées de BD, étant impossible 
à énoncer. Cet album voit la réap- 
parition très active de En Esch, les 
premières collaborations de Nivek 
Ogre (Skinny Puppy) et du guitariste 
de Treponem Pal, Michel Bassin, 
sans oublier l'opulente présence 
d'Abby Travis en “sexy-nurse voca- 
list”. De plus, on remarquera aussi 
le départ du discret guitariste Mark 
Durante, pourtant fidèle à KMFDM 
depuis la fin des années 80 et l'ap- 
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parition vocale de Tim Skold sur 
l'imparable “Anarchy”. Suivra une 
tournée KMFDM-Pig-Rammstein, 
une affiche qui ferait baver de plai- 
sir les plus blasés, avec Tim Skold 
participant à chaque concert. Cette 
période est aussi marquée par l'ar- 
rivée d'une batterie électronique et 
la présence plus modérée qu'à l'ac- 
coutumée des guitares électriques 


NAÏVE 


au profit des claviers, les rappro- 
chant plutôt de leurs débuts scéniques 
des années 80. 


REEP MEN FROM DOING MURDER 
Adios sort début 1999 (avec la parti- 
cipation exceptionnelle de Nina Hagen 
et coécrit par Tim Skold) et annonce 
clairement le split tant redouté et 
officialisé le 22 janvier 1999 pour 
divergences musicales. C'est aussi 
l'adieu au label Wax Trax ! et, pour 
couronner le tout, trois mois plus 
tard, des lycéens du Colorado habillés 
de longs manteaux et se réclamant 
de Marilyn Manson et de KMFDM, 
tuent sans mobile apparent des jeunes 
de leur établissement. La tragédie 
plaque une image sulfureuse et néo- 
nazie sur le groupe pourtant 
fraîchement séparé et à mille lieux 
de la violence que veut bien leur 
prêter la classe moyenne et bien 
pensante américaine. 





REEP MAKING FREARY DAMN 
MUSIC 


Sascha et le plus en plus présent 
américano-suédois Tim Skold amor- 
cent un nouveau projet qu'ils nomment 
MDFMK pour marquer un change- 
ment de cap et de line-up, ainsi qu'une 
orientation musicale plus directe et 
des plus efficaces, bien que certai- 
nement moins personnelle et originale. 
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Sorti chez Universal, l'album n'a 
certes pas eu le succès escompté 
mais c'est pourtant en grande forme 
que Konietzko, Skold et Raymond 
Watts remettent aujourd'hui le groupe 
à l'endroit en signant sur Metropolis, 
un label américain indépendant. 
Pendant ce temps, Günter Schulz 
et En Esch ont sorti sur leur site 
commun (www.slickidiot.com) en 
mars 2001 un premier album, Dick 
Nity, sous le nom tout aussi “cheesy" 
de Slick Idiots. 

Mais pour l'heure, c'est Sascha et 
son KMFDM qui nous occupe. 


Va-t-ilun concept derrière Aftak? 
Sascha Konietzko : Non, si ce n'est 
que KMFDM est un concept à lui tout 
seul (rires). 


En tout cas les paroles sont plutôt 
agressives.. 

Pas plus agressives que l'époque où 
nous vivons en fait. Je pense que 
KMFDM a toujours reflété la réalité 
des choses. 


L'album était terminé avant les 
événements de septembre ? 

Oui, l'album était plus ou moins achevé 
fin août 2001. 











La pochette et Le titre ne vous ont 
posé aucun problème de censure ? 
Jusqu'à présent, non. 


Brute, l’homme qui dessine les 
pochettes de RMFDM, a des direc- 
tives précises où il fait ce qu’il veut 
à partir du titre ? 

Non, il fait vraiment ce qu'il veut. 
Parfois, il n'a même pas le titre de 
l'album et l'image correspond pour- 
tant miraculeusement à celui-ci. En 
général, il me donne deux ou trois 
ébauches à choisir avant de finaliser 
son travail. 


Mas-tu pas l'impression que Les 
visuels créés par Brute ont contri- 
bué à donner à KMFDM une image 
de “comics” 2? 
Tout à fait, oui. 


Penses-tu que ce côté BD associé 
à l'humour omniprésent dans tes 
chansons ait empêché KMFDM de 
devenir plus grand ? 

C'est possible, mais je m'en moque 
éperdument. Quand j'ai commencé 
KMFDM, je n'ai jamais voulu que ce 
groupe devienne énorme. Enorme 
est souvent synonyme de grosse 
merde, surtout aux Etats-Unis avec 


MTV et toutes les pourritures que 
cette chaîne engendre. Le statut de 
KMFDM aujourd'hui me convient 
parfaitement. On avance lentement 
mais sûrement, ce qui est plus facile 
à maîtriser. 


KMFDM est depuis Le début un leit- 
motiv dans vos paroles, une sorte 
d’entité, de super-héros qui fait 
systématiquement irruption dans 
tes chansons... 

Depuis le début, KMFDM est un groupe 
qui ne se prend pas au sérieux. C'est 
juste pour le “fun”. On exagère tout, 
on grossit le trait comme dans une 
BD, comme tu l'as si bien fait remar- 
quer. Cela permet de changer sans 
cesse d'incarnation, en fait. Les 
premiers albums sont très différents 
de la période 91-92 qui tranche elle- 
même avec la suite de KMFDM. Et 
Attak amorce une nouvelle incarna- 
tion du groupe. 


As-tu demandé à Glinter Schulz et 
En Esch de revenir dans RMFDM ? 
Tout à fait, oui. Mais ils ne souhai- 
tent pas revenir. Ils ont un nouveau 
projet commun, Slick idiots. 


Qu'en penses-tu ? 

Cela fait partie de l'interview où tu 
me demandes cela à titre privé (rires) ? 
Ce que je peux te dire, c'est que je 
suis content pour eux qu'ils puissent 
faire ce qu'ils ont envie de faire. Tous 
deux sont partis de KMFDM parce 
qu'ils désapprouvaient l'orientation 
musicale que je faisais prendre au 
groupe. Ils se sont “éjectés” eux- 
mêmes de l'aventure KMFDM au 
début de l'enregistrement d'Adios. 
C'est pourquoi j'ai fait mourir KMFDM 
pour renaître en tant que MDFMK 
avec l'aide de Tim Skold. Finalement, 
après la tournée, j'ai voulu reformer 
le groupe. Tant pis s'ils ne veulent 
plus faire partie de l'aventure. 


Rétrospectivement, l'affaire de la 
tuerie à Columbine vous a fait du 
tort ou de la publicité ? 

Les conséquences directes ont été 
que plusieurs personnes ont interdit 
à leurs enfants d'acheter du KMFDM. 
Les gens qui ont connu le groupe à 
cause de cette affaire le considèrent 
comme faisant partie d'une sous- 
culture ultra-violente. Pour certains, 
nous sommes subversifs. On a eu 
beau condamner cette violence, on 
a encore cette étiquette de groupe 








dangereux. En tout cas, il est certain 
que cette affaire ne nous a pas rendus 
plus populaires. 


Le nouvel album est une sorte de 
mix de Schwein, RMFDM et Lucia 
{ndir : nom du projet de Lucia 
Cifarelli), non ? 

Non, cet album et KMFDM en géné- 
ral n'ont aucun rapport avec Schwein. 
Je me suis impliqué dans trois titres 
de ce projet très éloigné de KMFDM 
amorcé avec Raymond Watts et deux 
membres du groupe japonais Buck- 
Tick. Les enregistrements se sont 
terminés en février 2001 et c'est alors 
que j'ai commencé à travailler sur 
Attak. L'album de Schwein a dû sortir 
au printemps dernier. 


Et Lucia ? 

J'ai écrit quelques titres pour Lucia. 
L'album devrait sortir en septembre, 
je pense. 


D'ailleurs, comment as-tu rencon- 
tré Lucia Cifarelli ? 

La première fois que je l'ai vue, c'était 
à un de ses concerts pour son précé- 
dent groupe, Drill. Puis, j'ai fait un 
remix pour un titre de ce groupe. Et 
des années plus tard, je lui ai demandé 
par téléphone si elle voulait faire les 
chœurs pour MDFMK. Elle a accepté 
et je ne l'ai donc véritablement rencon- 
trée qu'en 1999. 


Quel est Le line-up de Lucia ? 
Difficile à dire pour le moment. Il y a 
en tout cas pas mal de participants, 
mais je n'en fais pas vraiment partie 
de toute façon. 


Pour KMFDM justement, il y a 
toujours eu beaucoup de collabo- 
rations diverses. Quelle était la part 
de chacun dans la composition des 
morceaux ? 

En général je mets des idées sur 
bandes que je donne ensuite aux 
différents collaborateurs. Ils travaillent 
sur la chanson chacun à leur tour, je 
mélange le tout au mix final et voilà. 
Le point de départ est souvent une 
séquence rythmique. Mais la majo- 
rité des contributions créatrices se 
fait et s'est toujours faite au niveau 
des paroles. Avant MDFMK en tout 
cas, Nivek Ogre sur Symbols ou Adios 
ou Tim Skold et Raymond Watts n'ont 
jamais participé à la création musi- 
cale. Il n'y a que En Esch, Günter 
Schulz ainsi que FM. Einheit et William 
Rieflin sur l'album Xtort qui soient 
auteurs de quelques notes de musique 
de l'édifice KMFDM. 


IUn'y a jamais d’improvisations du 
groupe en studio ? 

Jamais. Cette manière de travailler 
permet à chacun de prendre le temps 
de peaufiner sa propre contribution. 
Et puis on avance beaucoup plus vite. 











Chacun peut chercher des idées sur 
parfois cinq ou six titres en même 
temps. 


C’est toujours toi qui es à la base 
des chansons ? 

Pas toujours, non. Aujourd'hui, il arrive 
que Tim Skold amène les premières 
idées d'un morceau. Sur Aftak, il y a 
six titres écrits par nous deux et il 
est à l'origine de trois d'entre eux. 
Par contre, les contributions de 
Raymond (ndir : Watts, de Pig) ne 
sont jamais que vocales. D'ailleurs, 
s’il était à l'origine d'un morceau, ce 
ne serait plus du KMFDM mais cela 
deviendrait vite du Pig. Pareil pour 
Lucia (ndir : Cifarelli). Les chanteurs, 
quand ils composent, imprègnent le 
morceau de leur entière personna- 
lité qui envahit l'humeur et 
l'atmosphère de celui-ci. 


Mais ce sont Les chanteurs qui écri- 
vent leurs paroles ? 

En général, oui. Sur Attak, les paroles 
sont de moi, Lucia, Tim et Raymond. 
Chacun chante ses paroles, avec 
parfois une participation vocale en 
chœur d'autres participants. 


Quand débute la tournée ? 

Pas tout de suite. Sûrement cet été 
en Europe. Pour l'instant, je me repose 
un peu et je m'occupe de la promo- 
tion. Je ne sais même pas avec qui 
je vais tourner. 


IUy aura au moins Tim Skold et 
Raymond Watts... 

Je ne sais pas. Tim est très pris avec 
Marilyn Manson en studio. 


Mais il ne tournera pas avec eux... 
Je ne pense pas. Mais j'ai le temps 
d'y penser. En attendant, je regarde 
la télé. Le football ! Qui gagne en ce 
moment en France ? 


Euh... Je sais que ce n’est pas Le 
Paris Saint-Germain en tout cas. 
Ah ! J'adore Paris, la ville, je veux 
dire. 


Pourtant, tu n’y joues pas souvent. 
La dernière fois, c'était. ? 

En 1990. On n'y a joué qu'une fois, 
en fait. C'était avec My Life With The 
Thrill Kill Kult. 


Vous deviez jouer à l’Arapaho, 
aussi... 

En 1997, oui. On demandait des équi- 
pements particuliers que cette salle 


ne pouvait offrir. Il y avait vraiment 
trop de problèmes. Il ne pouvait pas 
y avoir de balance, il n'y avait pas 
de parking pour notre bus. On a 
donc décidé de rester à l'hôtel où on 
était à ce moment-là, quelque part 
en Autriche ou en Suisse, plutôt que 
de faire un long déplacement à Paris 
pour un concert raté. 


Où habites-tu aujourd’hui ? 

La moitié du temps à Seattle, l'autre 
moitié à New York pour le business. 
Ilest bon pour KMFDM d'être près 
de son label 


Et Chicago ? 
Je n'y habite plus depuis qu'est décédé 
mon ami James Nash de Wax Trax ! 


Quel est le dernier album que tu 
aies apprécié ? 

J'adore le dernier Young Gods. Il est 
plein de fraîcheur et de maturité. 
Sinon, je rachète plein de disques de 
musique classique égarés depuis 
mon divorce il y a deux ans, Chopin, 
Beethoven. 


Tu samples beaucoup de musique 
classique 2 

Non. En fait il y a très peu de samples 
dans KMFDM. Presque toute ma 
musique est du pur “home made”. 
Le seul sample qu'il peut y avoir sur 
le dernier album est sur “Preach 
Pervert” quand on entend la voix 
disant : “Get down on yourknees 
and beg the mercy of god”. J'ai enre- 
gistré ce passage à la télévision. 


Dans “Back in the USSA”’, sur le 
nouveau maxi Boots, n’as-tu pas 
samplé une ligne de guitare d’un 
morceau des Sex Pistols ? 

Non ! Mais il y a en effet une ligne 
de guitare similaire à celle d'un titre 
des Pistols. 


C'est une sorte d'hommage ? 

Oui. Je rends hommage à mes racines 
(rires). J'ai vu jouer les Sex Pistols 
à Londres en 1976 et, comme pour 
beaucoup à l'époque, ils m'ont donné 
envie de monter sur scène. 


C’est comme sur “Risen”’ avec un 
passage mélodique rappelant 
kraftwerk ? 

Non, non ! Par contre il y a un passage 
réminiscent d'un morceau d'Afrika 
Bambaata. Je fais très attention à ne 
pas sampler la musique des autres 
car j'ai eu quelques problèmes, il y a 


une douzaine d'années, avec le titre 
“Liebeslieder” sur lequel figurait un 
échantillon de “Carmina Burana” de 
Carl Orff. On m'a alors conseillé de le 
ressortir sans le sample. La version 
originale est “collector” aujourd'hui. 


fis-tu écouté l'album d'Ohgr ? 
Oui et je l'ai vu en concert l'année 
dernière. Le son était malheureuse- 
ment très mauvais. 


Quand doit ressortir Opium ? 

Ce sera une première édition en fait 
puisque cet album n'est jamais vrai- 
ment sorti. C'était une K7 autoproduite. 
C'est prévu pour avril. On l'aura pour 
la tournée en tout cas, mais on ne 
sait pas encore s'il sera distribué par 
le biais de Metropolis, notre label. 


IL va y avoir des clips pour Attak? 
Certaines personnes s'en occupent, 
oui. Celui pour ‘Attak/Reload” est déjà 
prêt. “Skurk”, réalisé à Prague par un 
tchèque, bientôt aussi. Le prochain 
sera sûrement “Dirty”. On n'a pas 
vraiment le budget pour faire de véri- 
tables clips, et encore moins de raison 
d'en faire car aucune chaîne aux Etats- 
Unis ne diffuserait l'un d'entre eux. 
Et de toute façon, on ne supporterait 
pas d'être diffusés par MTV. On aura 
donc quatre oucinq vidéos faites par 
et pour des fans et qui circuleront via 
le net ou certains clubs. 


Puis en DUD comme pour Beat by 
Beat by Beat? 

Oui. Beat by Beat by Beat combine la 
VHS sortie presque sous le même 
nom et celle de Money avec pas mal 
d'images de tournées datant de 1990, 
1992 et 1995 ainsi que plusieurs clips 
comme celui de “Megalomaniac”. 
Cela fait trois heures et demie de 
KMFDM. 


Sais-tu si Tim Skold prépare un 
nouvel album solo ? 

Je pense que oui, mais il n'en parle 
pas beaucoup. Il est très secret sur 
ses créations musicales hors KMFDMI. 


Et PIG? 
Raymond y travaille en ce moment 
même. 


On aura peut-être droit à un RMFDM 
Us PIG tour ? 


C'est très possible, oui. 


Rejouerez-vous sur scène des titres 
de l'album solo de Skold ? 





C'est vrai qu'on jouait “Chaos” et 
“Anything” de Skold pendant la tour- 
née KMFDM de 1997. Si Tim le désire, 
pourquoi pas ? 


Parmi les nombreux remixes que tu 
as réalisé, quels sont ceux dont tu 
es le plus fier ? 

Un remix pour un groupe hardcore 
polonais nommé O.N.A. avec une nana 
au chant. C'était excellent. Je ne sais 
pas ce qu'est devenu le groupe. à 
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Don't blow your Top - 1988 
Uajoe - 1989 
L'ÉTAT 

Money - 1992 

Angst - 1993 
Naive/Hell to go - 1994 
L'LTEREE 

Xtort - 1996 

Symbols - 1997 

Agogo (Raretés) - 1998 
Retro (Best of) - 1998 
Adios - 1999 

Attak - 2002 


Projets parallèles de Sascha 
Konietzko : 
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Mdfmk - 2000 


+ PIG Vs KMFDM : 
Sin Sex & Salvation (EP) - 1994 


+ EXCESSIVE FORCE : 

(avec Buzz McCoy de My Life With 
The Thrill Kill Kult) 

Conquer your World - 1991 

Gentle Death - 1993 
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RINg, Avalon, Gemini, Kaïro… 
Autant de titres qui, depuis 
quelque temps déja, clament 


comme un étendard cette vérité 







essentielle : le cinéma 
fantastique japonais se porte 
mieux que jamais. Libérée de 
ses contraintes commerciales, 
nourrie à la haute technologie, 
au cinéma d'art et d'essai 
occidental et à un mal de vivre 
résolument moderne, cette 
nouvelle vague n'en finit plus, 
tel un tsunami à répétition, de 
déferler sur nos contrées avec, 
ce printemps, les sorties en 
salle de Ring 2 et Avalon, et 
l'arrivée en vidéo et DVD de 

… Charisma, Kaïro, Ring et de 
l'intégrale de Shinya 

Tsukamoto. L'occasion rêvée 


d'aller tremper nos cauchemars 











dans un bain extrême-oriental. 


ADE NOUVEAU 
ALULELUNNE 
LALLLS 


La nuit tombe au pays du 50 










FS 


introduit au Japon presque au même 
moment qu'en Occident, le cinéma 
est très tôt pris au sérieux par les 
investisseurs puisque, après un 
premier film de fiction Momijigari 
tourné en 1902, qui n'est autre qu'un 
spectacle de kabuki filmé, le premier 
studio ouvre dès 1908, précédant de 
quelques années la première société 
de production importante, la Nikkatsu. 
Très tôt, le cinéma japonais se 
passionne pour les films de monstres, 
prémices d'un fantastique.nourri des 
fantasmes apocalyptiques d'un pays 
en proie, séismes obligent, à une 
existence en sursis. Ainsi, entière- 
ment détruite par le tremblement de 
terre qui secoua Tokyo en 1923, l'in- 
dustrie cinématographique se relèvera 
de ses cendres, engendrant de 
nombreux studios, dont la Daiei, mais 
surtout la Toho, qui deviendra la 
première compagnie japonaise à 
produire à la chaîne du film de 
monstres et de fantômes, exploitant 
ainsi les deux mamelles tradition- 
nelles du fantastique nippon. Après 


une production peu remarquable : 


autrement que par son nombre, et la 
lourde mainmise du pouvoir sur les 
réalisateurs durant toute la seconde 
guerre mondiale, la Toho, et le cinéma 
fantastique japonais tout entier, attein- 
dra son apogée au cours des années 
50, où voisinent le kitchissime Godzilla 
d'Inoshiro Honda (une série de plus 
de vingt films consacrés au dino- 
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AUALON 


James Cameron a dit de lui que 
c'était “le film de science-fiction 
le plus beau, le plus artistique- 
ment abouti et le plus élégant”. Il 
s'agit en tout cas de l'un des longs 
métrages les plus attendus de ce 
premier semestre. Réalisé par le 
très brillant Mamoru Oshii, Avalon 
sort le 27 mars. 


Dans un futur proche, Avalon, un 
jeu vidéo ultra-sophistiqué, mais 
illégal, permet aux passionnés qui 
s'y adonnent de s'immerger 
complètement dans un univers 
virtuel réaliste et violent. Opérant 
en solo ou en équipes, les joueurs, 


plongés en pleine guérilla urbaine, 
enchaînent mission sur mission, 
détruisant chars et hélicoptères 
de combat dans des décors de fin 
du monde. Les meilleurs sont 
regroupés au sein de la presti- 
gieuse Classe À, quelques-uns 
d’entre eux parvenant même à 
gagner leur vie grâce à Avalon, 
puisqu'il est possible de conver- 
tir les points d'expérience 
accumulés dans le jeu en espèces 
sonnantes et trébuchantes. 
Spécialiste du tir en sniper, Ash 
faisait autrefois partie des Wizards, 
une équipe de légende aujourd'hui 


dissoute. Joueuse d'ex- 
ception, elle n'est pourtant 
dans la vie réelle qu'une 
ombre parmi les ombres. 
Célibataire et sans le 
moindre ami, ses soirées 
se résument à d'intermi- 
nables tête-à-tête avec 
son basset. Mais une 
rumeur arrive bientôt à 
ses oreilles de l'existence 
d'un niveau caché du jeu, 
un niveau dont on ne 
reviendrait pas. Percer ce 
mystère devient pour la 
jeune femme une obsession de 
tous les instants. 





Tourné à Prague, mais post-produit 
au Japon, Avalon est le premier 
film live de Mamoru Oshii, l'un des 
grands maîtres de l'animation 
nippone, à qui l'on doit notamment 
Beautiful Dreamer, les deux très 
beaux Patlabor et le magnifique 
Ghost in the Shell. Résultat, comme 
le souligne très justement James 
Cameron, Avalon est un film plas- 
tiquement sublime. Oshii exploite 
avec une grande intelligence l'ar- 
chitecture de Prague et de ses 
friches industrielles, et, par le choix 
d'un sépia délavé, qui n'est d'ailleurs 
pas sans évoquer les expérimen- 
tations d'un Lars von Trier (The 
Element of Crime, L'Hôpital et ses 
Fantômes), achève de créer un 
univers tout à la fois familier et 
radicalement étrange. Sur le fond, 
il aborde à sa manière les ques- 
tions très actuelles que suscite le 
développement des technologies 
de simulation. C'est d'ailleurs moins 
l'opposition radicale entre univers 
réel et virtuel qui l'intéresse, que 
la frontière, de plus en plus floue, 
qui les sépare. Que se passe-t-il 
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exactement dans ce no man's land 
où jeu et réalité fusionnent de telle 
manière qu'il devient impossible 
de les dissocier ? Un questionne- 
ment pertinent, s'appuyant sur 
une brillante maîtrise narrative, 
mais cependant quelque peu 
desservi par un personnage prin- 
cipal particulièrement aride. Difficile 


en effet, tant elle est repliée sur 
elle-même, d'établir quelque lien 
empathique que ce soit avec Ash. 
Au final donc, Avalon s'adresse 
plus à l'intellect du spectateur qu'à 
ses émotions ou ses sentiments, 
mais c'était, à n'en pas douter, 
l'objectif premier d'Oshii. 

Johan Scipion 
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saure à la fois maléfique et atten- 
drissant suivra), et l'horreur pure du 
Kwaidan de Masaki Kobayashi, film 
de fantômes à sketches qui inspirera 
nombre de cinéastes occidentaux, 
de Francis Ford Coppola à John Milius. 
L'époque compte même son génial 
faiseur, qui, à l'instar d'un Terence 
Fisher, dynamita le genre vers le 
milieu des années 60. Quittant la 
Toho, qui l'a fait débuter, pour fonder 
la Shintoho, Nobuo Nakagawa va 
réaliser une pléthore de films mêlant 
ouvertement les influences gothiques 








européennes et le “kaidan eiga” (film 
de fantômes) japonais. Parmi une 
filmographie à faire pâlir Mario Bava, 
on trouve quelques perles comme 
The Ghost of Kasane Swamp (1957), 
The Lady Vampire (1958), et surtout 
le très stylisé L'Enfer (1960), brillante 
parabole sur la mortalité et le deuil… 
bien entendu à la sauce fantastique. 
Hélas, les années 60 frappent cruel- 
lement le cinéma japonais, victime 
de la concurrence télévisuelle, et 
plusieurs studios mettent la clé sous 
la porte, tandis que les survivants 
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s'engagent dans des films moins 
coûteux et plus lucratifs, comme les 
films érotiques (“ero sen”) tournés 
sans aucun moyen. Le phénomène 
s'accentue encore durant les décen- 
nies suivantes, et c'est une crise sans 
précédent qui affecte le cinéma japo- 
nais. Les plus grands, comme Akira 
Kurosawa, sont forcés d'aller cher- 
cher ailleurs les crédits nécessaires 
à la réalisation de leurs films, tandis 
que les salles ferment les unes après 
les autres et que les studios achè- 
vent de bouder toute création 
cinématographique nouvelle. 


Le sauvetage du cinéma japonais 
viendra finalement des pays occi- 
dentaux qui redécouvrent au cours 
des années 80 et surtout 90 une ciné- 
matographie qui n'avait été considérée 
que comme un produit commercial 
comme un autre par les studios japo- 
nais. Steven Spielberg produit Ran 
d'Akira Kurozawa, les films du soleil 
levant arrivent par wagons entiers 
dans les festivals, et une nouvelle 
génération d'auteurs, affranchis des 
contraintes d'un système des studios 
moribonds, fait entendre sa voix. 
C’est tout d'abord du côté de l'ani- 
mation inspirée par les mangas que 





l'on trouvera la plus grande liberté 
visuelle. Avec Urotsukidoji, fresque 
mystico-pornographique qui envoie 
Candy s'encanailler auprès de démons 
priapiques, avec Akira (1989), sublime 
vision post-apocalyptique adaptée 
par Katsuhiro Otomo d'après sa propre 
bande dessinée, avec également 
Ghost in the Shell (1995) de Mamoru 
Oshii, et son cyberpunk magnifique- 
ment réalisé, avec Jin-Roh encore, 
où Hiroyuki Okiura (collaborateur de 
Oshii sur Patlabor) se lance dans un 
nihilisme ravageur. 


Du côté du cinéma, la donne change 
également de façon radicale, et les 
clichés archi-rebattus de l'horreur 
pour adolescents sont vite oubliés 
par des cinéastes qui préfèrent impo- 
ser un climat de malaise nettement 
plus insidieux que tous les abus du 
gore. Ainsi, si dans leur ensemble 
les films de Kiyoshi Kurosawa ou 
Shinya Tsukamoto s'avèrent profon- 
dément marquants, ils le sont en 
grande partie par leur maîtrise d'at- 
mosphères poisseuses parasitant 
peu à peu le quotidien banal d'indi- 
vidus ordinaires. 


Ainsi, le jeune homme de 7etsuo : 


Magnifique cadeau que vient de 
réserver Arte Vidéo aux amateurs 
de cinéma japonais avec la sortie 
en vidéo et coffret double DVD de 
Charisma (1999) et Kaïro (2000), les 
deux derniers longs métrages de 
Kiyoshi Kurosawa, l'homme qui, 
digne de son célèbre homonyme, 


est en passe de révolutionner les 
visions. 


Exclus de la police pour son compor- 
tement “pacifiste” qui, lors d'une 
prise d'otages a conduit à des 
morts inutiles, le héros de Charisma 


Kaïro 


s'expatrie dans une forêt étrange 
où des biologistes tentent de replan- 
ter des pousses qui ne cessent de 
mourir, sans doute tués par la 
présence d'un arbre pratiquement 
mort surnommé “Charisma” et 
protégé par une sorte d'ermite eco- 
guerrier vivant dans les ruines d'un 
sanatorium. Confrontant son héros 
à un problème d'équilibre et de 
responsabilité : faut-il sauver 
Charisma ou la forêt ? L'individu 
est-il plus important que le groupe ? 
Existe-il un moyen de faire coexis- 
ter ces deux entités ? Kurosawa 





réalise une passionnante quête 
intérieure à la fin plus que surpre- 
nante. « Lorsque j'ai écrit le scénario 
de Charisma, au début des années 
90, j'étais nettement plus opti- 
miste.. plus naïf », explique 
Kurosawa, « je pensais pouvoir 
permettre à mon héros de sauver 
les deux éléments de l'intrigue. 
Mais la situation s'est grandement 
aggravée au Japon au cours des 
dernières années, et une telle fin 
positive n'aurait pas été juste ». 


Après ce véritable chef-d'œuvre 
intimiste, c'est avec une certaine 
surprise que l'on a vu Kurosawa 
s'atteler à son tour au film de 
fantômes pour un projet qui ressem- 


blait fort à un clone de Ring, qu'un 
excellent accueil international avait 
suffi à propulser en position de 
locomotive du cinéma japonais, 
une parenté que le réalisateur admet 
volontiers : « Kaïro a pu être financé 
grâce au succès de Ring. Cela ne 
m'a absolument pas gêné de tour- 
ner un film s'apparentant à Ring 
dans la mesure où Hideo Nakata, 
le réalisateur, et Hiroshi Takahashi, 
le scénariste du film, comptent 
parmi mes amis les plus proches. 
L'idée même de Ring remonte à 
une ébauche que Takahashi et moi 





avions faite ensemble alors que 
nous étions étudiants ». Pas avare 
de son talent, Kurosawa, fort d'une 
bonne vingtaine de films (dont 
Cure, un thriller surnaturel dont on 
retrouve également plusieurs 
aspects dans Ring), va ainsi prodi- 
guer divers conseils techniques à 
ses adversaires sur le terrain de 
l'horreur technologique, tout en 
peaufinant sa propre version du 
film de fantômes contemporains 
avec Kaïro. Dans un univers au 
quotidien d'une extrême froideur, 
Kurosawa fait apparaître des 
fantômes qui piratent des sites 
internet, se montrent sur des écrans 
d'ordinateurs ou laissent de leur 
présence de simples traces noires 
sur un mur, silhouettes à demi effa- 
cées qui renvoient en écho à celles 
de Hiroshima. Angoissant au 
possible malgré une absence quasi 
totale d'éléments typiquement 
fantastiques, Kaïro joue une fois 
encore sur le décalage et sur des 
trouvailles visuelles magnifique- 
ment amenées (les adhésifs rouges 
qui marquent les repaires des 
fantômes, les visages flous parmi 
les reflets des écrans.) pour impo- 
ser un climat de terreur glaciale. 
« Mon intention première n'est pas 
vraiment de faire peur. J'écris des 
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un film de Kiyoshi Kur 
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choses qui n'arrivent pas forcé- 
ment tous les jours, mais dont on 
a l'impression qu'elles pourraient 
être vraies. Pour moi, les fantômes 
ne symbolisent pas la peur, mais 
l'inconnu ». 

Jean-François Micard 








Charisma 














RING 2 


Véritable phénomène de société 
au Japon, Ring a envahi les salles 
obscures françaises en avril de 
l'année dernière, s'imposant d'em- 
blée comme l'un des nouveaux 
standards de l'horreur cinémato- 
graphique. C'est donc avec une 
impatience non dissimulée que 
nous attendions sa suite, très logi- 
quement intitulée Ring 2. Elle 
débarque sur nos écrans le 20 mars. 


RING 

Tout avait commencé avec ce qui 
semblait n'être rien d'autre qu'une 
rumeur pour lycéens en manque 
de sensations fortes. Il se chucho- 
tait qu'une étrange cassette vidéo 
circulant sous le manteau provo- 
quait la mort de ceux qui avaient 
l'audace de la regarder. À chaque 
fois, le décès, particulièrement 
horrible, intervenait précisément 
sept jours avec le visionnage. Une 
légende urbaine comme il en existe 
tant d'autres ? Pas tout à fait, 
puisque des adolescents avaient 
effectivement trouvé la mort, et 
que la fameuse cassette était tout 


Ring 2 



































ce qu'il y a de plus réel. Il semblait 
même qu'elle possédât vraiment 
certains pouvoirs maléfiques, 
comme une jeune journaliste allait 
bientôt le découvrir à ses dépens. 


RING 2 
On prend les mêmes et on recom- 
mence. Après le raz-de-marée Aing, 
immense succès populaire au 
Japon, l'idée d'une séquelle s'im- 
pose immédiatement à l'esprit des 
producteurs. Puisqu'on ne change 
pas une équipe qui gagne, ce sont 
le réalisateur Hideo Nakata, le 
scénariste Hiroshi Takahashi, le 
compositeur Kenji Kawai, ainsi que 
toute l'équipe technique et l'inté- 
gralité des acteurs du premier opus, 
que l'on retrouve pour Ring 2. 
Rarement d'ailleurs un long métrage 
aura autant mérité le titre de suite, 
puisqu'il commence tout juste une 
heure après la fin du précédent. 
Dans ces conditions, il s'avère 
quasi indispensable d'avoir vu le 
premier Ring pour bien comprendre 
le second. Ce dernier ne désho- 
nore d'ailleurs nullement son illustre 
prédécesseur, même si, l'effet de 
surprise éventé, il s'avère néces- 
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sairement moins efficace. Impossible 
en effet de refaire le coup de la 
cassette qui tue. C'est donc très 
sagement que Takahashi et Nakata 








orientent plutôt leur séquelle du 
côté de la parapsychologie et des 
pouvoirs mentaux. Mais en réalité, 
là où le premier film, à l'image de 
cette autre réussite qu'est le Projet 
Blair Witch, construisait avec beau- 
coup d'intelligence une mythologie 
destinée à générer la peur, le second 
se contente de la reprendre et d'en 
explorer plus avant certains détails. 
Qu'on se rassure cependant, on 
est très loin du catastrophique 
Projet Blair Witch 2, Ring 2 conser- 
vant quant à lui toutes les qualités 
visuelles et narratives qui firent de 
son modèle, un chef-d'œuvre du 
genre horrifique. 


RING 0 - BIRTHDAY 
Téléfilm, série télévisée, remake 
coréen (Ring Virus) et bientôt améri- 
cain (les studios Dreamworks en 
ont acquis les droits pour les USA), 
mangas, Ring est devenu en un 
rien de temps une très rentable 
franchise. À la source du phéno- 
mène, une trilogie de livres signés 
Koji Suzuki : Ring (qui paraît en 
mars dans la collection Terreur de 
chez Pocket), Rasen et Loop. Suzuki 
est même revenu une dernière fois 
à l'univers de Ring dans “Lemon 
Heart”, l'une des nouvelles de son 
recueil Birthday, adaptée à l'écran 
par Norio Tsurata sous le titre Ring 
0 - Birthday, un film qui constitue 
une préquelle à ceux de Nakata. 
Et bien entendu, on évoque déjà 
la rumeur d'un Ring 3... 

Johan Scipion 








Kaïro 


the iron Man (1992) de Shinya 
Tsukamoto, qui se transforme peu à 
peu, et contre son gré en un cyborg 
assassin et destructeur, ou son alter 
ego de Tokyo Fist, du même 
Tsukamoto qui, découvrant un univers 
de combats de boxe clandestin, va 
s'engager sur la voie d'une imparable 
autodestruction (profitons d'ailleurs 
de l'occasion pour rendre à Tsukamoto 
la parenté de la plupart des idées 
présentes dans Fight Club, que David 
Fincher s'est contenté de plagier sur 
Tokyo Fist). À la fois réalisateur, déco- 
rateur, cameraman, acteur et 


décorateur de ses films, Shinya 




















Tsukamoto se veut rigoureusement 
indépendant, et c'est souvent dans 
des conditions proches de l'illégalité 
qu'il réalise ses films (Tokyo Fist ou 
Bullet Ballet sont ainsi remplis de 
plans “volés” réalisés sans la moindre 
autorisation officielle), qui dégagent 
un sentiment d'étouffement encore 
aggravé par cette vérité palpable. 
Plus sournois encore, Kiyoshi 
Kurosawa (aucun lien de parenté 
avec le maître Akira) joue, depuis 
ses débuts, sur la lenteur pour insuf- 
fler dans un quotidien en apparence 
ordinaire, des éléments qui, combi- 
nés, font peu à peu basculer son 
univers dans la folie : un arbre mort 
empoisonnant d'autres arbres 
(Charisma), des fantômes squattant 
Internet (Kaïro), et c'est toute la 
normalité qui se colore de nuances 
cauchemardesques. Nettement moins 
subtil, Hisayasu Sato joue, pour sa 
part à fond la carte de l'extrême. 
Ancien réalisateur de pornos, c'est 
par le monstrueux Vaked Blood, inter- 
dit de diffusion télévisuelle en France, 
privé de sortie cinématographique 
dans la quasi-totalité du monde, qu'il 
a gagné ses galons de terroriste du 
cinéma. Tourné en six jours, Naked 
Blood est une fable excessivement 
gore sur le sadomasochisme et la 


redécouverte de son identité par la 
douleur physique. On est ici en terrain 
connu, mais les choix visuels de Sato 
rendent la pilule plutôt dure à avaler. 
S’'attaquant pour sa part aux déviances 
de la société nippone, fascinée par 
les sensations extrêmes et le voyeu- 
risme de la real-TV, Kinji Fukusaku, 
un vieux routier de la série B japo- 
naise, démonta l'an dernier avec 
Battle Royale les ressorts de la violence 
adolescente et, sous des dehors de 
film de massacre organisé un peu 
bêta, qui plus est largement desservi 
par des acteurs aussi expressifs que 
les marionnettes d'un vieux San-ku- 
kai, pose quelques intéressantes 
questions exprimées en partie par le 
personnage de l'ancien professeur 
devenu maître du jeu de cette tuerie, 
incarné à l'écran par Takeshi Kitano 
(qui, pour l'anecdote, enleva au dernier 
moment à Fukusaku la réalisation de 
Violent Cop, qui allait imposer partout 
dans le monde le style de Kitano). 


Imaginatif, visuellement très travaillé, 
le plus souvent profondément angois- 
sant sans avoir besoin de recourir 
aux effets spéciaux à outrance, le 
cinéma fantastique japonais ne s'est 
sans doute jamais aussi bien porté 
depuis la fin des années 50. Ce qui 














pousse les studios à se pencher de 
nouveau sur le genre, et à nous prépa- 
rer une avalanche de clones peu 
inspirés de Battle Royale ou du célèbre 
et terrifiant Ring de Hideo Nakata. Et 
comme c'est dans les vieilles tasses 
que l'on boit le meilleur saké, la Toho 
annonce la mise en chantier d'un 
nouveau volet de Godzilla.. Tokyo 
peut commencer à trembler. $ 


+ Kiyoshi Kurosawa : 
Kaïro / Charisma 


+ Shinya Tsukamoto : 
Tetsuo : the iron Man 
Tetsuo Il : Body Hammer 
Tokyo Fist 

CECI 

Hiroku the Goblin 
Gemini 


+ Kinji Fukusaku : 
Battle Royale 


QUO ELE CE 
LIT] 


QT ESTEE TOR 
LÉLGETUT 


QUÉFETONOUE)E SUR 
LOEIT ET 


QUO ELET EUER 
The Ghost of Kasane Swamp 
| L'Enfer 


+ Katsuhiro Otomo : 
Akira 

+ Mamoru Oshi : 
Ghost in the Shell 
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MUSIQUE 





par Yannick Blay 





Si l'identité de Collapse s’est véritablement affirmée avec 
Inbreeding et que le duo existe depuis 1995, Amadou Sall 
traîne cependant ses dreadlocks depuis bien plus longtemps 
dans le milieu underground français. Après un premier groupe 
à dix-sept ans, Gum Jabbar, en tant que guitariste-chanteur 
influencé par Cure et Joy Division, il incorpore Treponem Pal 
à la basse peu après leur premier album. Deux ans plus tard, 
il décide de monter son propre projet tout en travaillant à la 
production d'autres artistes, tels que les Tétines Noires 

{12 Têtes mortes) ou Nox (l'album n'est malheureusement 
jamais sorti). C'est en 1997 que sort One Back and no Return 
un premier EP au son volontairement métal-indus ethnique. 
Inbreeding et un album de remixes plus tard, voici Humans, un 
tournant dans la carrière du groupe selon l'aveu même 
d'Amadou qui nous donne en détail le point de vue 

de Collapse sur l'humanité. 


Peux-tu nous parler de ta rencontre 
avec Treponem Pal à leurs débuts ? 
Amadou Sall : Je les ai interviewés 
pour une radio à Toulouse, à l'époque 
de leur premier album. On s'est 
super bien entendus et je suis parti 
peu de temps après avec eux en 
tournée en tant que bassiste. 
J'adorais les Swans, Einstürzende 
Neubauten et je trouvais que leur 
son était très “swansien”, très rock 
industriel. Îl n'y avait pas d'autre 
groupe français qui sonnait comme 
eux à ce moment-là. Ce sont eux 
qui m'ont fait m'intéresser au métal, 
à des choses comme Prong, 
Coroner, Sepultura.. Mais il y a 
eu aussi la scène à laquelle appar- 
tiennent Front Line Assembly et 
surtout Sielwolf qui a été une grosse 
influence pour moi. 


Collapse, en 2002, c'est toujours 
Pierre Gutleben et toi ? 
Toujours, oui. 





On entend peu son fameux didge- 
ridoo ? 

Excepté sur 7rapped in Lane, Pierre 
n'a pas pu intégrer le didgeridoo 
sur mes compositions car la tona- 
lité ne correspondait pas à celles 
de ses instruments. Des trois didge- 
ridoos que l'on possède, aucun ne 
convenait à la tonalité des morceaux. 


Cela va changer la configuration 
scénique de Collapse ? 

De toutes manières, le didgeridoo 
était de moins en moins présent sur 
scène. Pour nos premiers concerts 
on ouvrait sur un titre joué unique- 
ment avec cet instrument, mais sur 
la dernière tournée, on ne l'utilisait 
que sur trois titres, “Sweet Heart”, 
“White Powder white” et “The Passion 
of DLN”. Au début, on avait vraiment 
la volonté d'aller vers une musique 
“ethnique”, mais l'évolution naturelle 
du groupe s'est détournée de ces 
premiers objectifs. Après avoir bossé 


avec Treponem Pal et les Tétines 
Noires, j'en ai eu marre de la 
musique qui “tape”. J'ai eu une 
période où j'aimais les titres qui 
s'étiraient en longueur. Quand j'ai 
bossé avec Nox ou Sleaze Art, on 
développait sur la longueur. Je 
voulais faire des trucs plus ambient. 
Mais je suis revenu de tout cela. 
Aujourd'hui, j'ai envie de faire court 
et direct. C'est l'influence des 
premiers Sonic Youth, Placebo, 
Massive Attack. 


Ta manière de composer s’en est 
trouvée changée ? 
Complètement, oui. Je vais plus 
vite, droit au but. Mais la base de 
mes chansons est toujours un 
sample ou une boucle rythmique. 
Je me nourris de musique telle une 
éponge et, au bout d'un moment, 
il en ressort un truc. Aucun morceau 
n'est venu une seule fois de ma 
guitare… C'est un son ou une boucle 
qui finissent par amener une mélo- 
die. Ce qui change, c'est que je 
cherche à m'éloigner de titres 
comme “Wiped out” sur /nbreeding, 
car ce genre de morceau ne passe 
pas sur scène. C'est d'ailleurs pour- 
quoi je l'avais remixé sur Link. 


Ton nouvel album, Humans, va être 
plus facile à jouer sur scène ? 

Oui, mais il y a des morceaux qu'on 
ne jouera jamais. “Seven Years”, 
“India” ou “A.l." sont des morceaux 
pas forcément évidents à transpo- 
ser sur scène et qui peuvent casser 
l'ambiance en live. Je sais que si 
on les jouait, le public risquerait de 
décrocher, voire de s'endormir 
comme cela pouvait se passer pour 
“Crumbling” ou “P of A" aupara- 
vant. Et je comprends Ça car, 
moi-même, quand je vais voir un 
concert, j'ai envie que ça cartonne | 





Humans a un côté très conceptuel, 
n’est-ce pas ? 

A mort ! Mais c’est involontaire. 
Partir de l’idée de faire un album 
concept, ce serait me mettre des 
chaînes, et ça, je ne le veux pas. 
Les choses se sont imbriquées au 
fur et à mesure et je me suis rendu 
compte après coup que mes paroles 
tournaient autour de l'Homme. 


L'Homme et ses travers. 
Complètement. L'Homme par rapport 
à la religion, l'écologie, les déviances, 
la dépendance. 


Un constat à la limite du misan- 
thrope, non ? 

Ah, non ! Soyons clairs, je n'ai pas 
une vision négative de l'Homme. 
Je ne me fais pas juge, j'observe 
et peut-être que, involontairement, 
c'est son côté obscur qui m'inspire 
le plus. En tout cas, l'ensemble s'est 
imbriqué tout seul à partir de mes 
observations de la vie de tous les 
jours. Il suffit de regarder autour 
de soi, il y ade quoi dire. Mes textes 
sont donc toujours basés sur des 
personnages qui prennent corps 
dans la réalité. 


ILy à quand même des choses qui 
te dégoûtent chez l'homme, visi- 
blement.. 

Les déviances de toutes sortes. 
Mais même dans ses travers les 
plus immondes, un père incestueux 
ou pédophile, par exemple, l'Homme 
a toujours une part de bonté en lui. 
Je ne crois pas au manichéisme, 
à une personne complètement bonne 
ou mauvaise. 


“Seven Years”, c’est un petit peu 
la chanson d'amour de l'album ? 

Oui (rires). C'est le morceau le plus 
constructif, le plus positif. Mais 








dans “Addiction” aussi, par exemple, 
la personne s'en sort. Ce titre devait 
d'ailleurs traiter à la base de toutes 
sortes d'addictions, de celle pour 
les stades de foot à celle du tabac 
par exemple. Mais j'ai dû enlever 
quelques couplets pour des raisons 
de construction musicale. 


“Tidal Wave” exprime tes craintes 
face à l'avenir de la planète ? 
Pour “Tidal Wave” ou “Freaky 
obscene”, je ne peux que consta- 
ter des choses immuables et 
négatives chez l'Homme face à son 
environnement. L'Histoire se répète 
indéfiniment. 


“A.1.” fait référence au film de 
Spielberg ? 

Non, pas du tout. Ce qui est drôle, 
c'est que ce titre a été écrit bien 
avant la sortie du film. En fait "A.l." 
m'a plutôt été inspiré par le génial 
Blade Runner et par la série Total 
Recall 2070 sur laquelle j'ai flashé. 
J'aime bien ce thème de la machine 
crée par l'homme et qui s'huma- 
nise, avec toutes les questions que 
cela entraîne. 


Et “Urban Animal War” ? 

C'est un pur délire. Et si un jour les 
animaux les moins ragoûtants s'unis- 
saient pour prendre le contrôle de 
l'Homme ? C'est l'idée, en gros. 


Tu sembles plus à l'aise au chant 
aujourd’hui. 

Oui, il est moins introverti. Avant, 
j'avais tendance à me cacher derrière 
des tonnes de distorsions, mais j'ai 
dépassé ce cap. Il faut dire aussi 
que sur /nbreeding, le chant était 
véritablement sous-mixé. 


Mais en même temps ton chant reste 
contenu, voire sournois.. 





Oui, c'est le côté Collapse. Et puis je 
me vois mal hurler sur des titres 
comme “Seven Years”, “No Lullaby".… 
Ça ne passerait pas du tout. Mais 
peut-être est-ce de la timidité. 


Vous serez combien sur scène ? 
Trois. Moi au chant, Pierre aux 
machines et le guitariste de General 
Dub (ndir : groupe de Didier 
Serbourdin, ex-Treponem Pal et 
actuel Fast Forward). Il y aura peut- 
être un batteur pour certaines dates. 
Trois, c'est vraiment un minimum 
pour que l'énergie et l'alchimie fonc- 
tionnent sur scène. 


Où en est ta collaboration avec 
Bernard de Prime Uictim Show ? 
C'est en stand-by. On sortira sûre- 
ment quelque chose mais pas tout 
de suite. 


ILy aura des clips tirés de Humans ? 
On a commencé à plancher sur “l'd 
rather believe in”, mais j'aimerais 
aussi qu'il y ait un clip pour “Urban 
Animal War”, un titre qui laisse la 
porte ouverte à plein d'idées. Mais 
bon, il faut arriver à faire quelque 
chose de bien avec un budget ultra- 
limité. Peut-être que Bernard, qui 
est devenu réalisateur de repor- 
tages et de clips, nous filera un 
coup de main. à 


One Back and no Return - 1997 
Inbreeding - 1999 

Link - Inbreeding Remixes - 2000 
Humans - 2002 


www.collapse.free.fr 
collapse@club-internet.fr 





…—— 


“MUSIQUE ois Micard 


# 


pris AREA 


on 


s'a0t 


. 
ue 


CAL 


NUbES ONU E 
ENVANISSEN HP ELIE PEU 
notreUDIOIEN A OUTLANt 


loin dE SETENDSErSIreSeS 





avec Come with Us, 


un quatrième album qui & 


AIS ENUOSe 
| 

| 

nous incite au voyage. 


LOU AE 





Superstar DJs, 


here we go !" 











L'histoire des Chemical Brothers 
débute un soir de 1988 à l'Hacienda 
de Manchester, ce club mythique 
tenu par les membres de New Order, 
dont émergea toute une scène à mi- 
chemin entre la pop et l'acid-house 
qui, Happy Mondays en tête, surfait 
sur les liaisons encore dangereuses 
entre des mondes antagonistes. A 
peu près au même moment, Tom 
Rowlands et Ed Simons décident 
séparément de venir s'installer à 
Manchester. Les deux futurs frangins 
chimiques se rencontrent pour de 
bon à la fac, lors du cours d'histoire 
ecclésiastique de leur UV d'histoire, 
et finissent par partager leur passion 
pour My Bloody Valentine, New Order, 
les Smiths et le hip-hop. En l'espace 
d'un an, ils peaufinent leur double 
vie : étudiants modèles le jour et party- 
addicts la nuit, comme un petit nombre 
de leurs condisciples avec lesquels 
ils commencent à traîner. 

En 1990, Ariel, le groupe de Tom, sort 
son premier single Sea of Beats, tiré 
à cinq cents exemplaires, et vendu 
par les membres du groupe eux-mêmes 
et leurs amis, dont l'enthousiaste Ed 
Simons : « J'aimais le fait d'être l'ami 
de quelqu'un qui jouait dans un groupe. 
C'était très excitant. Grâce à ça, un 
soir, dans une fête, j'ai vu danser 
Bobby Gillepsie et Kylie Minogue ». 
Tandis qu'Ariel continue à enregis- 
trer divers singles, Tom et Ed lancent 
leur propre club, Naked Under Leather 
et, devenus DJS, ils choisissent le 
pseudonyme de Dust Brothers, en 
hommage aux producteurs de leur 
album favori, le Paul's Boutique des 
Beastie Boys. « Nous passions des 
heures à chercher des titres vraiment 
obscurs, comme l'edit d'un mix de la 
face B d'un single de house », confie 
Tom qui, soudain, ne s'amuse plus 
avec Ariel qui vient d'être signé sur 
un gros label et prépare un album. 
Comme pour se préparer à une sépa- 
ration inévitable, Tom bricole avec 
Ed des titres combinant toute la 
musique qu'ils apprécient, de la techno 
clubby à la pop éthérée de 4AD. Le 
résultat de ces premières sessions 
de travail est “Song to the Siren”, 
clin d'œil évident à This Mortal Coil 





et consorts. Enregistré en toute indé- 
pendance, “Song to the Siren” est 
également entièrement financé par 
Tom et Ed, qui en tirent cinq cents 
copies, et découvrent que toute la 
crème des DJs techno s'enflamme 
pour ce titre réalisé sans moyens. 
« On a découvert qu'Andy Weatherall 
l'avait joué à la fin d'un set, ma mère 
a eu Darren Emerson au téléphone 
qui lui a dit combien il aimait notre 
disque », raconte Ed. C'est Andy 
Weatherall qui sortira Song to the 
Siren sur son label Boy's Own et le 
remixera sous le nom de Sabres of 
Paradise. Tom quitte Ariel, non sans 
avoir réalisé un remix de l'un de leurs 
titres, et part avec Ed pour Londres 
où, à partir de 1993, ils deviennent 
résidents au Sabresonic, le club de 
Weatherhall, tout en commençant à 
tourner des deux côtés de l'Atlantique. 
Un nouveau maxi, 14th Century Sky, 
avec le monstrueux “Chemical Beats” 
paraît, et les demandes de remixes 
affluent : Leftfield, Primal Scream, 
The Charlatans, Manic Street 
Preachers, Prodigy, passent tous 
entre les mains du duo, qui se prépare 
à sortir son premier album. 


C'est alors que les ennuis commen- 
cent pour The Dust Brothers, les 
possesseurs originels du nom déci- 
dant que deux blancs-becs londoniens 
ne pouvaient porter le même pseu- 
donyme qu'eux. Ed et Tom deviennent 
donc The Chemical Brothers et enre- 
gistrent Leave Home, un nouveau 
single. Exit Planet Dust, leur premier 
album, qui paraît en 1995, place les 
Chemical Brothers aux côtés de 
Prodigy, Leftfield ou Fatboy Slim, 
c'est-à-dire toute la vague inaugu- 
rale de ce que l'on baptisera plus tard 
big-beat et qui n'est que le croise- 
ment audacieux d'un fort héritage 
pop, d'éléments techno, de ryth- 
miques hip-hop et d'une bonne dose 
de “do it yourself” punkoïde. Propulsés 
au rang de stars, les Chemical Brothers 
jouent au mythique festival de 
Glastonbury et deviennent DJs rési- 
dents des soirées Heavenly Sunday 
Social, où ils ont carte blanche et lais- 
sent libre cours à leur folie fusionnelle 
(qui finira par s'expri- 
mer sur l'album-mix 
Brothers gonna work it 
out). Ed et Tom rencon- 
trent Noel Gallagher 
d'Oasis, et imaginent 
une collaboration qui 
débouchera sur “Setting 
Sun’, l'un des titres les 
plus apaisés de leur 
second album, aux ryth- 
miques nettement plus 
dures que par le passé. 
Dig your own Hole, au 
titre emprunté aux Gay 
Bikers on Acid, débarque 
en 1997 et s'impose 


comme l'un des albums essentiels 
d'un genre en passe de redéfinir ses 
propres limites. Dès cet album, Ed 
et Tom prennent l'habitude de convier 
divers invités aux voix, pour mieux 
rendre hommage aux artistes qu'ils 
apprécient : c'est ainsi en fans qu'ils 
font appel à Noël Gallagher, Jonathan 
Donahue (Mercury Rev) puis, plus 
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tard, à Bobby Gillepsie (Primal Scream) 
ou Barney Sumner (New Order). 
Engagés dans d'interminables tour- 
nées, les Chemical Brothers réussissent 
l'exploit d'être à la fois populaires et 
crédibles, courtisés par la pub et 
adulés par les fanzines underground. 
C'est désormais en tête d'affiche qu'ils 
jouent devant des dizaines de milliers 
de personnes à Glastonbury. Leur 
sortie suivante, Brothers gonna work 
it out, en 1998, peine à rendre compte 
de l'énergie des sets de DJ des 
Chemical Brothers. Inégale compi- 
lation de coups de cœur et de leurs 
propres remixes, l'album ne convainc 
finalement pas grand monde, et Ed 
et Tom eux mêmes semblent s'en 
désintéresser puisqu'ils se sont déjà 
lancés dans la composition d'un 


nouvel opus qui doit profondément 
redéfinir leur style, le big beat étant 
désormais passé de mode. Véritable 
remise à plat, Surrender paraît en 
1999 et amène le son du duo bien 
loin de ce que l'on pouvait attendre : 
plus pop, plus expérimental, Surrender 
culmine à des hauteurs inouïes, qu'il 
secoue les dance floors (“Hey Boy, 








Hey Gil”), ou ressuscite avec Barney 
Summer un New Order alors enterré 
("Out of Control”, trépidante réponse 
à “Blue Monday"). 


Toujours à cheval entre extrême popu- 
larité, avec des concerts dans des 
stades, et radicalité indépendante 
(ils continuent d'animer des soirées 
dans un club ne pouvant contenir 
que deux cents personnes), les 
Chemical Brothers se font plutôt silen- 
cieux en 2001, s'enfermant de longs 
mois dans leur studio pour produire 
le successeur de Surrender. Un Come 
with Us en forme d'invitation qui, loin 
de répéter les recettes du succès, 
approfondit les climats psychédé- 
liques et tordus qui transparaissaient 
déjà ici et là, et les place au centre 
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d'un voyage dont Ed et Tom nous 
donnent ici quelques clés. 


Pourquoi intituler votre nouvel 
album Come with Us ? Où devons 
nous aller avec vous ? 

Tom : Le titre est venu très tard 
pendant l'enregistrement de l'album, 
car nous ne voyions pas quoi dire 
dessus, nous n'avions pas envie d'un 
titre qui le résume. C'est pourquoi 
nous avons choisi cette invite, qui 
est une façon de dire aux auditeurs 
“c'est gentil de votre part de venir 
avec nous, on Va essayer de vous 
surprendre”. En fait, nous souhaitons 
vous amener au cœur des chansons, 
au cœur du monde indépendant 
qu'elles constituent. 


Surrender a connu un succès massif, 
avez-vous conçu Come with Usen 
réaction à cet album ? 

Ed : Pas vraiment, lorsque nous 
sommes entrés en studio, nous avions 
juste l'intention d'enregistrer un 
nouveau disque, sans savoir comment 
il allait sonner ou non. Tout ce que 
nous savions, c'est que nous ne 
voulions pas nous répéter. 
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Tom : C'est le son qui nous influence. 
Les morceaux que nous composons 
conditionnent notre humeur et les 
autres titres que nous avons en tête, 
et ainsi de suite. C'est un processus 
lié à l'enfermement dans l'univers 
clos du studio, et c'est toujours comme 
cela que nous travaillons : en vase 
clos. 

Ed : Dans un sens, tous nos albums 
sont liés et se répondent plus ou 
moins. Dans Exit Planet.Dust,.tu 
trouves déjà les germes de Surender 
ou Come with Us. 


Pour Come with Us, vous vous êtes 
enfermés plusieurs mois en studio. 
N'auriez-vous pas pu commencer 
à y travailler pendant la tournée de 
Surrender ? 

Tom : Non, car nous ne travaillons 
pas à partir de portables comme la 
majeure partie des groupes aujour- 
d'hui. Nous devons être dans notre 
studio, entouré de tous nos vieux 
synthés et de nos machines pour 
pouvoir travailler. Ce qui fait que 
lorsque l'on est en tournée, on se 
concentre uniquement sur les concerts, 
parce que de toute façon nous ne 


pourrions pas faire autrement. Nous 
ne pensons jamais à la musique que 
nous pourrions faire dans l'avenir, 
mais simplement à celle que nous 
allons jouer le soir même. Mais d'un 
autre côté, le retour que nous avons 
sur notre musique lors des concerts 
nous donne énormément de pêche 
dès lors qu'il s'agit de retravailler en 
studio. 


Avec ce type de méthode un peu 
“autiste”, comment savez-vous à 
quel moment un morceau est 
terminé ? 

Il faut qu'il soit excitant, qu'il tienne 
la comparaison avec tout ce que 
nous avons pu enregistrer avant. 
C'est un peu une course vers toujours 
plus d'excellence. 

Ed : En règle générale, nous sentons 
tous les deux quand un morceau 
fonctionne de façon convenable en 
studio, mais cela ne nous empêche 
pas d'être fréquemment en désac- 
cord. J'ai souvent tendance à vouloir 
peaufiner à outrance, à créer à chaque 
fois le morceau ultime, et Tom doit 
me réfréner car si je m'écoutais, 
nous serions encore en train de 


travailler sur notre premier single Song 
to the Siren (rires). Heureusement, 
nous acceptons tous deux assez bien 
l'avis de l'autre et les confrontations 
sont rares. Cela fait environ onze ans 
que nous jouons et mixons ensemble, 
et tu peux imaginer la quantité effa- 
rante de disques que nous avons 
écoutée. Nous avons donc les mêmes 
références, et cela simplifie grande- 
ment les choses. 


La tonalité générale de Come with 
Usest plus expérimentale que celle 
de vos précédents albums. Est-ce 
un indice d’une évolution prochaine ? 
Tom : Peut-être, Surrender était 
beaucoup plus direct, plus centré 
sur l'accessibilité des mélodies. Pour 
Come with Us, nous avons travaillé 
sur différentes couches de sons, sur 
plein de petits détails que tu n'en- 
tends pas forcément à la première 
écoute, mais qui densifient les 
morceaux. || est aussi plus psyché- 
délique. Nous avons consacré 
beaucoup plus de temps que d'ha- 
bitude à la composition de cet album, 
et c'est sans doute ce qui lui donne 
cette couleur particulière, il est passé 








par tellement de versions diffé- 
rentes. Pendant une période, nous 
avions encore près de soixante titres ! 
Cet album est sans doute notre 
dernier orienté dance floor. On 
commence à se faire un peu trop 
vieux pour cela. 


Vous avez pourtant toujours été 
de fervents défenseurs des dance 
floors. 

Ed : Oui, et nous le sommes toujours. 
Nous nous produisons souvent en 
tant que DJs, et lorsque tu vois la 
foule décoller sur un de tes titres, 
c'est tout bonnement magique. La 
dance music à la capacité d'unir les 
gens par-delà les étiquettes et les 
genres, et c'est pour cela que nous 
sommes toujours fiers de pouvoir 
faire danser les gens. 


Préférez-vous Les concerts où les 
sets de DJ ? 

Tom : Indéniablement les concerts ! 
J'adore jouer live. J'ai hâte de recom- 
mencer à tourner. Lorsque nous 
travaillons sur un album, nous refu- 
sons toute interférence extérieure, 
ce qui nous amène à refuser les 
concerts, mais dans les dernières 
semaines, on commence à mordre 
les murs (rires). Le concert est le 
meilleur environnement dans lequel 
notre musique peut être entendue, 
elle prend une énergie et une ampleur 
qu'elle n'a ni dans le studio, ni sur 
l'album. 


Ces dernières années, avec Le succès 
de vos albums, vos concerts et vos 
sets ont attiré de plus en plus de 


monde. La célébrité a-t-elle changé 
les choses pour vous ? 

Ed : Oui, nous avons aujourd'hui pour 
une petite fortune de matériel alors 
que nous avons enregistré nos 
premiers maxis avec un studio qui 
ne devait pas valoir plus de cent livres 
tout compris. Nous avons plus de 
machines et moins de place pour 
bouger dans le studio (rires). 

Tom : Nous n'avons pas changé, nos 
amis sont toujours restés les mêmes, 
nous continuons à aller boire des 
coups dans des pubs et à nous bala- 
der dans la salle avant de commencer 
à jouer. 


Vous avez souvent sur vos albums 
des invités de prestige. Comment 
les choisissez-vous ? 

Ed : Nous sommes toujours de grands 
fans d'une tonne de groupes qui ont 
compté pour nous dans notre adoles- 
cence, comme Primal Scream, New 
Order ou Mercury Rev, il nous appa- 
raît donc normal de leur proposer de 
chanter ou de jouer avec nous, même 
si à chaque fois, nous sommes comme 
des gamins intimidés. Heureusement, 
tout se passe en général plutôt bien. 
Sur Come with Us, nous avons un 
peu mis la pédale douce sur les colla- 
borations, nous avons juste contacté 
notre amie Beth Orton, qui travaille 
avec nous depuis le début et sait 
exactement ce que nous souhaitons 
obtenir. Notre relation de travail est 
donc très saine et agréable. Elle vient 
passer une journée au studio, on 
rigole bien, elle chante et c'est dans 
la boîte. En ce qui concerne Richard 
Ashcroft, il se trouve que nous 


sommes amis avec The Verve depuis 
pas mal d'années, mais nous n'au- 
rions jamais pensé à lui s'il n'avait 
pas dit dans une interview qu'il adoraït 
Surrender. C'est un incroyable profes- 
sionnel, il a un côté très “star”, mais 
dès qu'il commence à chanter, il est 
complètement parti. 

Tom : |! y a encore pas mal de gens 
avec lesquels nous aimerions pouvoir 
collaborer, comme Kevin Shields de 
My Bloody Valentine. Son album 
Loveless est un des dix meilleurs de 
tous les temps. 


Et New Order ? Vous avez long- 
temps été pressentis pour produire 
Get Ready. Que s'est-il passé ? 
Nous leur avions composé quelques 
titres, mais ils les ont refusés car cela 
sonnait trop comme du New Order ! 
Il faut dire que nous avions conçu cela 
comme une sorte d'hommage à leurs 
plus grands classiques. Nous sommes 
un peu déçus de n'avoir pas pu parti- 
ciper à Get Ready, qui est un album 
fantastique, mais tout n'est pas perdu 
puisqu'ils vont bientôt sortir Here to 
Stay, qui est un extrait de la bande 
originale du film 24 Hour Party People 
consacré à l'Hacienda, que nous avions 
composé pour eux. D'autres titres 
devraient paraître cette année, sans 
doute sous la forme d'un EP 


Comme chez New Order, votre dernier 
album montre un retour à des sono- 
rités plus organiques, les samples 
paraissent moins présents. 

Tom : Lorsque j'ai commencé à utili- 
ser un Sampler, il y a quinze ou seize 
ans, la simple idée de pouvoir faire 
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fonctionner ensemble deux disques 
me semblait très excitante, mais ce 
n'est plus le cas, et je pense que tu 
ne peux te contenter de coller des 
éléments musicaux disparates 
ensemble et d'espérer que ça marche. 
C'est la raison pour laquelle les 
samples sont de moins en moins 
importants dans notre musique, mais 
nous aimons les samplers, nous 
venons de cette culture, et cela 
demeure un instrument fantastique 
si tu es conscient de ses limites. 
Ed : La plupart du temps, nous 
piochons nos samples dans une collec- 
tion très hétéroclite de disques 
totalement inconnus, cela nous évite 
les références trop faciles, qui devien- 
nent pénibles aussi vite qu'elles ont 
pu te paraître séduisantes. Mais pour 
cet album, nous avons vraiment cher- 
ché à nous éloigner de cette technique 
de composition, les samples n'ap- 
paraissent plus que comme des effets, 
de petites touches qui viennent soute- 
nir les voix ou les mélodies. 


Avez-vous Le sentiment d'être parve- 
nus au bout des objectifs que vous 
vous étiez fixés au commencement 
du groupe ? 

Tom : Très franchement, je n'aurais 
jamais imaginé que nous pourrions 
aller aussi loin, et mon seul objectif 
depuis toutes ces années est de conti- 
nuer à faire une musique excitante, 
qui me surprenne tout en pouvant 
apporter un peu de plaisir aux gens. 
Rien de plus. 

Ed : J'aimerais pouvoir finir de lire 
les notices de toutes nos machines, 
ce serait un bon début. # 


DISCOGRAPH 
Exit Planet Dust - 1995 
Dig your own Hole - 1997 
Brothers gonna work it out - 1998 
Surrender - 1999 


Come with Us - 2002 
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LES DÉBUTS D'ARGENTO 
| Dario Argento, fils d'une photographe 
et d'un producteur de films naquit à 
| Rome en 1940. Son amour de l'image, 
| de toute évidence héréditaire, l'amène 
vite à se prendre de passion pour le 
septième Art. Après avoir été critique 
de cinéma, acteur pour un film 
d'Alberto Sordi et avoir participé à 
des scénarios tels qu'il était une Fois 
dans l'Ouest de Sergio Leone, Dario 
passe à la réalisation en 1969. Bien 
| lui en prend puisque L'Oiseau au 
| Plumage de Cristal est une vraie réus- 








| L'OISEAU AU 
\GE DE CRISTAL 


site. Dans ce premier coup d'essai, 
le spectateur découvre déjà les thèmes 
quasi obsessionnels d'Argento : sa 
fascination pour les animaux, le 
meurtre implacable, calculé et sadique, 
d'un tueur masqué, pratiqué de 
manière presque artistique et dont 
les implications freudiennes mettent 
en évidence le travail de l'incons- 
cient chez le psychopathe. Ce film 
comme ses successeurs va adopter 
le point de vue du criminel qui filtre 
la réalité avant de la faire basculer 
dans la violence haineuse, féroce et 
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Dario Argento est de retour ! Trois ans après Le Fantôme de 


l'Opéra, un nouveau film du réalisateur italien le plus censuré 


au monde n'a au premier abord rien de surprenant. Mais on 


peut réellement parler de retour en fanfare, voire de véritable 


événement, au vu de l'excellent Le Sang des Innocents. 


Dario, le roi de la violence chorégraphiée voire sublimée, 
revient en effet à ses premières amours, le thriller bien 
sanglant à la sauce spaghetti turinoïse, autrement dit le 

fameux “giallo”. Les fans de la première heure ne 
pourront que s'enthousiasmer pendant que ceux ne 
connaissant le réalisateur que par le biais des 
beaux yeux de sa fille Asia découvriront 


l'ampleur du phénomène Argento, en passe de 


impitoyable, en mêlant érotisme et 
cruauté. Dario suit, en fait, une tradi- 
tion italienne amorcée en littérature 
après la seconde guerre mondiale, 
puis au cinéma dans les années 60, 
le “giallo”. 


LE GIALLO 

Le giallo, qu'on pourrait appeler série 
noire spaghetti, va en effet se déve- 
lopper en Europe et massivement en 
Italie grâce au talent de réalisateurs 
aujourd'hui cultissimes liés au thril- 
ler d'épouvante tels Mario et Lamberto 
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terroriser à nouveau la planète. 


Bava ou Lucio Fulci. Le giallo, qui 
veut dire “jaune” en italien, du fait 
de la couleur des couvertures de 
romans noirs à l'origine du genre, 
combine l'horreur à l'énigme poli- 
cière mais toujours avec un certain 
érotisme, une extrême violence 
souvent à la limite du psychédélisme, 
voire du surréalisme, exposant au 
fan voyeur un catalogue de perver- 
sions de toutes sortes. C'est donc 
un cinéma foncièrement amoral, à 
petit budget, où les chef-d'œuvre 
côtoient de nombreux nanars. 








L'ORIGINE DU GIALLO 
Le terme “giallo” est donc apparu 
dans les années 50 quand des “pulps” 
italiens de couverture jaune et spécia- 
lisés dans le genre thriller horrifique 
ont commencé à devenir très popu- 
laires. L'inspiration de ces romans 
‘ doit autant à la tradition gothique 
QE ECO TETS 
Allan Poe qu'à un écrivain anglais du 
début du XX°"° siècle nommé Edgar 
Wallace dont la thématique sera récu- 
pérée par les “giallistes” : la ville et 
ses ruelles sombres et lugubres d'où 
le danger et la mort peuvent jaillir à 
chaque instant (thème bien illustré 
par Argento dans Ténèbres), le 
syndrome “Jack l'Eventreur”, en 
quelque sorte. L'inspiration cinéma- 
tographique du giallo se situe, pour 
sa part, dans le cinéma expression- 
niste allemand avec Fritz Lang et des 
films majeurs tels que M le Maudit 
ou Docteur Mabuse, mais aussi plus 
tard dans le film noir américain, en 
particulier Psychose d'Alfred Hitchcock 
avec sa fameuse scène de la douche. 
On pourra citer pour les cocardiers 
les films de Georges Franju ou Les 
Diaboliques d'Henri-Georges Clouzot. 


DARIO ARGENTO : 

une filmographie aussi 
“giallique” qu’épouvantable 

A n'en pas douter, Dario, comme 
avant lui Mario Bava avec La Fille 
qui en savait trop (1961) et surtout 
Six Femmes pour l'Assassin (1964), 
s'est abreuvé avec une certaine délec- 
tation de cette culture horrifico-policière 
mais prouve dès son deuxième film 
qu'il l'a suffisamment bien digérée 
pour créer des œuvres personnelles 
et même lancer une véritable défer- 
lante de sous-copies. Pour Le Chat 
à neuf Queues, il se lâche beaucoup 
plus dans la violence et sa mise en 
scène flirte avec le cinéma d'épou- 
vante. Avec Quatre Mouches de 
Velours gris, Argento clôt en quelque 
SCT RUL CE UIUE CAE 
montre d'encore plus de virtuosité 
et d'innovation technique avec, notam- 
ment, l'utilisation d'une caméra dite 
Snorkel utilisée en chirurgie. Le rythme, 
lui, se fait plus lent, permettant de 
recentrer l'intérêt sur l'étude des 
personnages et sur l'ambiance. On 


peut ajouter que le thème de la 
mémoire défaillante, très présent 
chez Argento, est approfondi dans 
ce troisième film de même que dans 
son dernier, Le Sang des Innocents. 
On passera sur la Cinque Giornate, 
comédie picaresque et sanglante sur 
la révolution de 1848 pour s'attarder 
sur une œuvre charnière de sa filmo- 
graphie, Les Frissons de l'Angoisse 
(1975), qui dévoile la véritable passion 
sanguinaire du cinéma d'Argento. Ce 
film, évoquant la frontière entre réalité 
et vérité, développe les liens entre 
l'enfance et un trauma initial qu'une 
petite comptine musicale suffira à 
réactiver. On retrouve tout ça dans 
le nouveau film d'Argento, les paroles 
de cette nouvelle comptine ayant été 
écrites, pour l'anecdote, par Asia 
Argento, fille de Daria Nicolodi, actrice 
et seconde femme de Dario. Cette 
dernière fait d’ailleurs sa première 
apparition dans un film de son mari 
avec Les Frissons de l'Angoisse. C'est 
aussi le début de sa collaboration 
fructueuse avec les Goblin (de retour 
dans Le Sang des Innocents) pour la 
musique de ses films. 

En 1977 sort l'une de ses meilleures 
réalisations sur le plan visuel (le travail 
sur la lumière et les couleurs est 
remarquable), Suspiria, bien que celui- 
ci s'éloigne du giallo pur et dur pour 
se tourner vers l'horreur et le monde 
cruel de la sorcellerie. Les vingt 
premières minutes du film sont 
CETTE EST TETE 
du Sang des Innocents, lyriques et 
rythmées par la musique baroque et 
psychédélique des Goblin. Le mythe 
Argento est en train de naître. 
Après avoir collaboré à Zombie de 
George Romero (l'auteur de La Nuit 
des Morts-Vivants), Argento réalise 
Inferno en 1979, un film dans la lignée 
de Suspiria. | marquera les esprits 
par une esthétique étonnante et une 
efficacité dans l'épouvante difficile- 
ment égalable. 

Ténèbres, en 1982, marque le retour 
d'Argento au giallo. Mieux construit 
STATE SE ER ESS 
premiers films, cette nouvelle œuvre 
mêle souffrances psychologiques et 
libération, voire réelle explosion des 
pulsions meurtrières. 

Phénoména, réalisé en 1985, dans 











Asia Argento dans Le Syndrôme de Stendhal 








Le Sang des Innocents - Dario Argento sur le tournage 





. & : 
PS, .< 





Le Sang des Innocents 


un style fantastique à tendance hard- 
rock gothique de par sa musique 
ultra-envahissante, peut décevoir les 
amateurs mais certaines scènes joli- 
ES EEE TS UE ES 
sanguinairement esthétiques, rendent 
le tout parfaitement recommandable. 
La présence de Donald Pleasence et 
de Jennifer Connelly (Requiem for a 
Dream) ne gâche en rien l'intérêt du 
film. Argento produit ensuite une 
paire de films du fils de Mario Bava 
avant de se lancer sur Opéra en 1987. 
Des crimes brutaux, sanglants voire 
sadiques (l'héroïne, par exemple, se 
voit forcée, à l'aide de scotch et 
d'épingles, de garder les yeux ouverts 
pendant le meurtre de son ami) sont 
l'apanage de ce film “giallique" en 
diable qui sera malheureusement mal 
CSA 

Deux productions de films plus tard 
(les excellents Sanctuaire et La Secte 
de Michele Soavi), Dario est invité 
aux Etats-Unis pour réaliser Le Chat 
noir, second sketch du diptyque 
adapté de Poe, le premier étant réalisé 
par son ami George Romero. C'est 
sur ce même continent américain 
qu'il réalise Trauma en 1992, son 
premier film avec sa fille Asia. Trop 
américain, trop artificiel en somme, 


le film déçoit même les fans. Suivra 
en 1996 Le Syndrome de Stendhal, 
mieux fait, notamment sur le plan 
psychologique où confusion et 
désordre mental sont rendus à la 
perfection à travers le personnage 
joué par Asia. Le réalisme psycho- 
logique est de ce fait des plus 
éprouvant, proche d'un Ténèbres, 
bien que moins urbain et plus mini- 
maliste dans ses effets esthétiques 
ou sanglants. En 1999, Argento signe 
Le Fantôme de l'Opéra, sa version 
sanglante du conte romantique et 
gothique qui représente une nouvelle 
petite déception. En effet, si on pouvait 
s'attendre à une adaptation particu- 
lièrement sombre du roman de Gaston 
Leroux, la mise en scène relative- 
ment sage et certains passages au 
grotesque déconcertant laissent le 
spectateur sur sa faim. Restent de 
très bons moments et la présence 
d'Asia, véritable pôle d'attraction du 


© film. 


LE SANG DES INNOCENTS 

Le nouveau Argento réunit donc toutes 
les caractéristiques du giallo avec 
son enquête menée, comme dans 
Le Chat à neuf Queues, par la syner- 
gie entre un retraité expert et 


À — 























Le 


TT ae ave 





Le Sang des Innocents 


insomniaque et un jeune apprenti 
enquêteur impliqué dans les crimes, 
des crimes sanglants avec des 
séquences à l'atmosphère proche du 
cinéma d'épouvante et des victimes 
possédant toutes un lien entre elles. 
Ce lien est une comptine animalière 
inspirée par La Ferme des Animaux 
de George Orwell qui incite le meur- 
trier à laisser des animaux de papier 
près de ses victimes. Dario Argento 
précise : « C'est un peu le fil rouge 
de l'enquête. J'ai pensé à une 
personne obsédée par une comptine 








Dario Argento sur le tournage 


enfantine qui déclenche des pulsions 
un peu morbides, sinistres… L'idée 
de prendre un vieux commissaire fut 
aussi importante. Pour lui, une bonne 
enquête se base sur le raisonnement, 
l'intuition, l'instinct et non pas sur 
des techniques sophistiquées et inhu- 
maines ». Max Von Sydow (connu 
pour ses films avec Ingmar Bergman 
et son rôle du prêtre dans L'Exorciste) 
et son jeune acolyte finiront donc, 
tels Sherlock Holmes et Mr Watson, 
par mettre un visage sur ces mains 
assassines et gantées de noir qui 
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"La sorcellerie” est ce qui à été acimis par lout le monde 
en outieu et ELLE, 2 









terrorisent les Turinoises. Mais le 
suspense est au rendez-vous : « je 
cherche d'abord à jouer sur le 
suspense. On commence avec un 
plan qui, a priori, n'a aucun sens, 
aucune justification. Mais le plan et 
la perception se transforment peu à 
peu : c'est ici qu'intervient la durée 
et le fait de se déplacer très lente- 
ment sans changer de cadre, amène 
le spectateur à sentir que quelque 
chose n'est pas normal. Et plus la 
séquence est longue, plus elle devient 
intrigante ». Le Sang des Innocents 
marque le retour de Dario à ses racines 
et remet au goût du jour le véritable 
esprit du giallo, où l'humour est prati- 
quement absent au profit de scènes 
de violence originales et hors normes 
où le tueur fait preuve d'inventivité 
puisque se renouvelant sans cesse. 
Dario s'adresse de toute évidence à 
CAUSE CRUE EVE LE 
goût de l'effroi et du macabre : « Cette 
vague de films d'horreur où tout est 
pris à la rigolade m'énerve au plus 
haut point. Je n'ai rien contre l'hu- 
mour dans ce genre de films, j'en ai 
moi-même usé, mais ces films, rassu- 
rants pour la censure, sont en train 
de couler le genre à force d'infanti- 
liser le spectateur. Et s'il est vrai que 
je ne suis plus le seul à utiliser les 
codes du giallo, j'espère simplement 
le faire différemment des autres ». 
Argento préfère axer ses films sur la 
complexité de l'âme, féru qu'il est de 
psychanalyse. Comme dans Alice au 
Pays des Merveilles de Lewis Caroll, 
une référence pour Argento, le réali- 
sateur cherche à transmettre la 
dimension pure du rêve ou du cauche- 
mar. Ses films, comme le roman, 
sont très psychanalytiques, tout y 
est symbolique et on,peut les abor- 
der sous plusieurs points de vue. Il 
se fait le chantre de l'hyperréalisme 
en mettant en scène des person- 
nages dont le trouble prend des 
proportions cauchemardesques et 
irraisonnées. « La terreur que peut 
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provoquer la comptine des Frissons 
de l’Angoisse ou encore celle de mon 
dernier film n'a rien à voir avec un 
savoir-faire technique, elle touche à 
l'inconscient, un vécu soigneusement 
enfoui : c'est parce que cette peur 
ne se raconte pas, ne s'explique pas, 
qu'elle en devient obsédante, pertur- 
bante ». Et Argento aime à nous laisser 
pénétrer petit à petit dans les 
méandres torturés de l'inconscient 
du tueur. De même, on peut se mettre 
dans la peau des héros enquêteurs, 
professionnels ou non, qui revien- 
nent sans arrêt sur des détails 
obsédants de l'énigme afin de décou- 
vrir la clé d'un mystère. Alors il donne 
des indices tels qu'un stylo, un son 
particulier. Le son et la musique, 
justement, qui sont toujours aussi 
importants chez Argento, superbe- 
ment maîtrisés dans la scène du train. 
Les Goblin signent une fois de plus 
la musique et « démontrent à nouveau 
qu'ils sont à l'unisson avec ma mise 
en scène et mon scénario, traduisant 
en notes de musique chaque image 
de mon film ». 

LOT QU ETES IC AA 
que Dario continue dans cette voix : 
« Le prochain film sera sûrement 
encore un giallo. L'histoire se dérou- 
lera à Venise. J'ai choisi cette ville 
pour l'importance de l'art bien sûr, 
mais aussi pour son aspect sinistre 
que l'on montre moins : l'omnipré- 
sence de l'eau, de la pluie. L'autre 
raison est qu'il y a un grand casino 
et que le casino joue un rôle impor- 
tant dans le script ». 

Quant à savoir si ce genre de film 
ET LT EE 1 CS EE) 
gratuite, nous laisserons ce faut débat 
aux mains des offices catholiques et 
autres détenteurs de la bonne mora- 
lité. Pourtant, on est en droit de se 
demander si le Diable ne serait pas 
aux commandes des mains gantées 
de cet Italien cruel et sadique. 
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Voici quelques clés pour pénétrer 
l'univers esthético-fétichiste de 
Dario Argento : 


LE CRIME 

L'intérêt d'un film d'Argento réside 
avant tout dans la mise en scène styli- 
‘sée de ses crimes. La violence de l'acte 
etles moyens utilisés sont plus impor- 
tants que l'horreur qui doit en découler. 
Ce sont des meurtres baroques, spec- 
taculaires et inventifs dans leur grande 
cruauté, souvent commis à l'arme 
blanche et générateurs d'une véritable 
intrigue. Celle-ci ainsi que le jeu des 
acteurs ne valent cependant guère 
plus qu'un mauvais Derrick. Mais dès 
que se met en place une scène de 
meurtre, le génie argentique rougeoie. 
Le jeu de la caméra permet de se mettre 
à la place de la victime, de s'identifier 
à elle comme dans la scène du train 
où la jeune femme et future victime 
cherche à fuir son agresseur. Comme 
elle ou comme Daniel, victime aveugle 
et agoraphobe dans Suspiria, le spec- 
tateur est désorienté et ne sait d'où 
peut venir le danger pourtant immi- 
LES 


LA UILLE 

. La notion de lieu est très importante 
chez Argento. Le lieu est toujours 
étouffant, emprisonnant comme le 
train de la première séquence ou la 
ville en général où se déroulent l'en- 
quête et bien sûr les crimes. La Rome 
de L'Oiseau au Plumage de Cristal 
ou d'/nferno n'a rien à voir avec celle 
des touristes. De même, Turin, ville 
où se situent bon nombre de films 
d'Argento, notamment le dernier, est 
considéré comme une ville du Mal, 
une des dix portes donnant accès 
aux enfers. « C'est un endroit magique 
qui possède quelque chose d'ésoté- 
rique. C'est la ville de la magie noire ». 


LE SEXE ET LA MORT 
La violence esthétisée mêlant Eros 
et Thanatos se retrouve dans tout 
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film d'Argento. Popularisée par le 
giallo, cette association contre nature 
se retrouve plus tard dans les “comics” 
(notamment les “Fumetti” italiens), 
dans les films de Brian de Palma (qui 
admet avoir pompé des scènes de 
films d'Argento, notamment une de 
Ténèbres pour son L'Esprit de Caïn) 
ou le Basic Instinct de Verhoeven et 
plus récemment avec les Scream et 
autres Souviens-toi l'Eté dernier. 


L'OBSESSION DES ANIMAUX 

« Dans Le Sang des innocents, c'est 
le monde entier qui s'animalise et les 
humains les premiers, d'où la réfé- 
rence à Georges Orwell. Les animaux 
m'intéressent parce qu'ils mettent en 
jeu d'autres moyens de communica- 
tion que la parole, la vue ou l'ouie. 
Au niveau de la mise en scène, cela 
oblige à se poser la question d'autres 
points de vue : le point de vue n'est 
plus forcément optique, mais peut 
être de nature télépathique (ndlr : voir 
Phénoménay, a/chimique, ésotérique ». 


“ 

LE TRAUMA 

Un traumatisme ayant eu lieu dans 
l'enfance ou l'adolescence d'un person- 
nage est souvent à l’origine des 
crimes. Obsédé par ces souvenirs, 
le meurtrier agit comme pour exor- 
ciser ce trauma. Cela apporte une 
dimension psychanalytique chère au 
réalisateur italien. 


LA MÉMOIRE DÉFAILLANTE 

Le Sang des innocents, tout comme 
la plupart de ses films, joue sur notre 
faculté à se remémorer des indices 
visuels ou auditifs. Argento aime 
placer le spectateur dans la position 
du personnage qui ne se souvient 
pas et dont les images oubliées virent 
au net au moment de la résolution 
de l'intrigue. « Ulysse Moretti a, 
comme la plupart de mes person- 
nages, des problèmes de mémoire. 
Le thème de la mémoire est une de 
mes obsessions. D'ailleurs, c'est 





- Le Sang des Innocents 


Dario Argento 




















































comme si Le Sang des innocents 
possédait la mémoire de Profondo 
Rosso (ndir : Les Frissons de … 
l'Angoisse). Mais une mémoire impar- 
faite, imprécise parce-qu'entre temps, 
tout a changé, l'histoire, mes person- 
LELESALER TEE AS 2 comme si 
Max Von Sydow était le personn: 
d'un de mes films : il a vieilli, fait un 
examen de sa vie, de la même façon 
que Le Sang des Innocents consti- 
tue un peu un bilan de mes films ». 


LA UARIÉTÉ DES POINTS DE VUE 
« Dans mes films, le point de vue du 
spectateur et le mien sont toujours 
très liés. Si je n'utilise jamais un point 
de vue unique, c'est parce qu'il n'y 
a pas une seule vérité. On peut voir 
une même séquence sous plusieurs 
axes de la même façon que l'on 
perçoit un événement ou une Situa- 
tion de différentes façons. Vision 
objective et subjective se mélangent 
toujours ». 


LA MUSIQUE 

« La musique a son importance car 
elle est là pour épouser les mouve- 
ments de l'âme, monter en puissance, 
en ébullition, s'agripper à toi comme 
un chien enragé, te pousser aux 
extrêmes jusqu'au point d'orgue ». 
Grâce à une note tenue et basse ou 
une comptine un peu dissonante, elle 
aide les images à faire monter la 
tension ou au contraire à la faire bais- 
ser. « Je la mets souvent sur le plateau 
de tournage, en fond sonore. Cela 
influe sur moi autant que sur les 
acteurs ». Qu'elle soit d'Ennio 
Morricone ou du groupe de rock italien 
formé dans les années 70, Goblin 
(Agostino Marangolo, Massimo 
Morante, Fabio Pignatelli et Claudio 
Simonetti), la musique, souvent enva- 
hissante, transforme les œuvres de 
Dario Argento en véritables opéras 
baroques. Le meilleur rendu restera 
sûrement l'extraordinaire bande son 
de Suspiria. à 
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MUSIQUE 


La sortie d'un live et surtout d'un DVD de la 
tournée Sphinctour (1994-96) sur un nouveau 
label exacerbe à outrance l'impatience que 
nous avons tous de revoir ces ministres de la 
violence en chair et en os sur nos scènes 
hexagonales, après leur première partie ultra- 
frustrante du bourrin Metallica il y a trois ans. 
Toujours est-il que les différents formats de 
Sphinctour auront le mérite de vous en mettre 
plein les yeux et les oreilles jusqu'à la sortie du 
prochain album accompagné de la tournée, 
probablement à la prochaine rentrée des 
classes. Et si les voies de Ministry sont 
quasiment impénétrables, D-Side a su pêcher 
Paul Barker pour lui demander quelques 
précisions sur ces deux rondelles du Sphinctour 
ainsi que sur le prochain album de Ministry 

à l’animosité promise. 


par Yannick Bla 


- photos : 


de . L , 


Qu'est-ce qui a fait que vous vous 
soyez tournés vers un nouveau label 
{ndlr : Sanctuary Records) et vous 
soyez, pour cela, détournés d’une 
major (ndlr : Warner) ? 

Paul Barker : Bonne question (rires) ! 
Sanctuary est un bon label de métal 
et ils savent ce qu'ils font. Quant à 
Warner, ils nous montraient de plus 
en plus clairement que si l'on ne 
vendait pas un nombre conséquent 
d'albums, ils ne prêteraient plus atten- 
tion à nos exigences. On ne voulait 
donc plus d'une major, mais d'un label 
qui se concentre sur des musiques 
moins commerciales. Un label de 
métal nous a paru être le bon choix. 


Vous sentez-vous plus proches de 
la scène métal que d’une autre 
scène ? 

On ne se sent proche d'aucune scène 
en particulier. Il semble qu'en Europe, 
vous fassiez plus de distinction entre 
telle et telle scène qu'aux Etats-Unis. 
Chez nous, on ne va pas détester tel 
groupe parce qu'il appartient au mouve- 
ment métal. On ne cherche surtout 
pas à appartenir à telle ou telle caté- 
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Paris (Elysée-Montmartre) - 1996 


gorie, mais un label de métal est 
simplement plus approprié, pour nous 
aujourd'hui, qu'une major. 


Pourquoi avoir choisi de sortir un 
DUD et un live précisément de la 
tournée Sphinctour ? 

Parce qu'on avait déjà le son et les 
images ! 


Alors pourquoi seulement mainte- 
nant ? 
Ce n'était jamais le bon moment, je 
pense. 


Comment s’est opéré le choix des 
morceaux, chaque titre étant extrait 
d’un concert différent) 2 

(Ndir : légèrement exaspéré par la 
question) Tous les morceaux ont été 
enregistrés à partir de la table de 
mixage. N'ayant nous-mêmes aucune 
habilité à réarranger le son de nos 
enregistrements live, nous avons 
Simplement retenu les meilleures 
prises. Si la voix était trop en avant 
ou la basse trop en arrière, on ne 
pouvait pas y faire grand-chose. On 
a donc fait une liste des titres que 








nos fans voudraient à notre avis 
entendre, puis on a cherché les 
meilleures prises de ces morceaux. 
Le fait qu'un titre soit issu de telle 
ou telle date, Paris, Chicago ou 
Londres, souligne simplement que 
ce titre a été moins mal joué à cet 
endroit précis. On a fait de même 
pour le DVD, un tri fastidieux sur une 
quinzaine de shows filmés pour 
prendre les meilleures images, avec 
deux titres en plus que sur le CD 
{ndir : treize plages live sur le DVD 
au lieu de onze sur le CD). 


Avez-vous de bons souvenirs de 
Vos passages à Paris ? 

Oui, très bon. On s'est bien marré à 
l'Elysée-Montmartre. En 1999 à Bercy 
aussi, même si ce concert était plutôt 
étrange pour nous car on ouvrait pour 
Metallica. 


L'étrangeté venait du fait de ne pas 
être la tête d'affiche ? 

Oui. Mais ce n'était pas vraiment un 
problème. Il est certain que quand 
tu fais la première partie, tu es obligé 
de jouer moins longtemps, tu as des 
lumières et un son moins bon que la 
tête d'affiche. Mais c'est un bon 
challenge, cela t'oblige à essayer de 
te surpasser. Cependant la lutte est 
injuste, c'est clair. 


Vous deviez tourner l’automne 
dernier, n’est-ce pas ? 

Oui, mais cela n'a pas pu se faire. Ce 
sera pour l'automne prochain, j'es- 
père (rires). 


La tournée commencera dès que 
votre nouvel album sera sorti, j'ima- 
gine ? 

Oui. 


Paris (Elysée-Montmartre) - 1996 


C'est-à-dire ? 


Quand il sera prêt (rires). 


IL doit être bien avancé, en tout 
Cas... 

Il y a sept titres enregistrés qui nous 
satisfont pour le moment. On est en 
bonne position pour sortir quelque 
chose assez rapidement. 


Vous avez gardé quelques titres 
que vous aviez enregistrés pour Le 
film A./. (ndlr : film de Steven 
Spielberg dans lequel ils appa- 
raissent) ? 

Oui, en effet. 


Comment va sonner cet album ? 

Il va sonner. Ministry ! Ce qu'il y 
a de sûr, c'est que nous voulons des 
titres d'environ quatre minutes et au 
tempo élevé, nous voulons qu'ils 
soient les plus rapides possibles. 
L'album va s'appeler Animosity 
Tisomina, c'est-à-dire “Animosity" 
associé à ce même mot à l'envers 
et sans le “ÿ”. 


Qu'est-ce que vous entendez par là 2 
Je n'en sais rien (rires). Plus sérieu- 
sement, nous savons exactement ce 
que nous voulons exprimer mais 
comme d'habitude nous préférons 
laisser aller l'imagination du public. 
Chacun peut se faire une idée et une 
définition personnelle de ce mot 
“Tisomina”. 


Le “Tisomina”’ représente ce qu’il 
ya entre toi et AL Jourgensen lorsque 
vous vous retrouvez pour jouer ? 
Oui, voilà (rires) ! Plus généralement, 
ce mot définit une des interpréta- 
tions possibles de l'art d'être dans 
un groupe. 





Et les paroles vont être pleines de 
“Tisomina”” ? 

Oui (rires), certaines seront incom- 
préhensibles, comme souvent. 


Elles seront imprimées dans le livret, 
cette fois ? $ 
Peut-être, on verra (rires). 


Quel est Le but de Ministry, aujour- 
d’hui ? Prendre du bon temps ? 
Du bon temps, bien sûr, mais cela 
ne veut pas dire être frivole. Quand 
tu fais quelque chose, tu veux que 
cela te satisfasse et que cela te 
procure du plaisir. Mais tu ne dois 
pas prendre ce que tu fais à la légère. 
Mais notre but est aussi de produire 
une musique qui soit un challenge 
pour les autres groupes. Nous voulons 
faire un disque de Ministry qui soit 
aussi unique qu'un autre disque de 
Ministry tout en sonnant inévitable- 
ment aussi Ministry qu'avant, si tu 
vois ce que je veux dire. 


Ministry en 2002, c’est toi, AL 
Jourgensen, Le batteur Max Brodie 
et le guitariste AL Grossman, c’est 
bien ça ? Et sur scène ? 

C'est bien ça. Nous chercherons 
probablement deux personnes de 
plus pour la scène. Nous avons bien 
une idée, mais il serait prématuré de 
donner des noms pour l'instant. 


Quel est Le dernier concert que tu 
aies vu et qui t’a marqué ? 

Un groupe de jaz nommé Earl Harvin 
Trio. 


Dernière question pour nos lecteurs : 
quelle est ta chanson préférée de 
Ministry ? 

(Rires) Ma chanson préférée de 
Ministry est... “Game Show”. J'adore 
la production sur cette chanson, la 
façon dont on l'a assemblée était 
complètement insensée. On est parti 
d'un tas de merde pour arriver à 
quelque chose de concret et d'inté- 
ressant. De plus, pour moi, le rythme 
de ce morceau est vraiment passion- 
nant et rend le tout très intense et 
surtout très varié. Ce titre est à la 








fois oppressant et lyrique, il exhale 
différentes humeurs. C'est évidem- 
ment un morceau moins direct que 
“Thieves” ou “Just one Fix" mais 
souvent le titre que tu préfères chez 
un groupe est celui que tu n'as pas 
aimé tout de suite, un morceau que 
tu apprivoises seulement après 
quelques écoutes. à 


With Sympathy - 1983 
Twitch - 1985 


Twelve Inch Singles 1981-1984 
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The Land of Rape and Honey - 1988 
A Lo is a terrible Thing to taste 
-1 


Psalm 69 - 1992 


Black Box (coffret 3 EPs avec 
inédits et remixes de singles) - 1996 


Filth Pig - 1996 
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Revolting Cocks 
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1000 Homo DJ's 
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Buck Satan and the 666 Shooters 


Lead Into Gold 


WELT (When Everyone Learns Truth 
- projet avorté devenu l'exclusivité 
de Nivek Ogre de Skinny Puppy et 
rebaptisé Oghr) 


In Case You didn't feel like showing 
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Tapes of Wrath (VHS / DVD) - 2000 
Sphinctour (DVD) - 2002 
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par Sabine Moreau 





Collections Serpentaire et Désordres 


Le Serpent à Plumes est 
une des rares maisons 
d'édition à allier une 
notoriété bien assise à 
une prise de risques et 
un enthousiasme 
toujours renouvelés 
dans la recherche de 
nouveaux auteurs. Sa 
direction le prouve, une 
fois encore, avec la 
toute récente création 
de deux collections, 
Serpentaire’et 
Désordres, qui devraiel 


nous devenir rapidement 


familières. Si la 
première se consacre à 
développer une 
littérature de genre dont 
les D-Siders sont 
friands, la seconde 
s'inscrit également à la 
perfection dans notre 
univers urbain et 
sombre. Dans le but d'en 
savoir un peu plus, 
D-Side a contacté 
CETTE) LE à 
Laurence Viallet, 
directrices de ces deux 
collections‘innovantes, 
ainsi que Laura-Hird, 
premier auteur publié au 
sein de la collection 
Désordres. 


Jérôme Camut 


EMALHORNE 


Épisode L- Le Trait d'union des mondes 


SERPENTAIRE 


Serpentaire : n.m. Oiseau rapace diume 
CAT ETES US CM 
qui se nourrit notamment de reptiles. 
Le Serpent à Plumes a choisi ce nom 
pour symboliser sa nouvelle collec- 
tion consacrée aux littératures dé 
l'imaginaire (fantastique, science- 
fiction, politique-fiction….) car il 
représente, en outre, “le treizième 
signe du Zodiaque, le signe renégat, 
oublié, qui fait grincer tout l'édifice”. 
Le désir de créer une collection de 
ce type trottait dans la tête de Tania 
Capron depuis déjà plusieurs années, 
mais le déclic s'est fait lorsqu'elle a 
eu en mains le manuscrit de Jérôme 
Camut, Walhorne, la première sortie 
de Serpentaire (chroniqué dans ce 
numéro). En ce qui conceme les critères 
de sélection requis pour s'y retrou- 
ver publié, Tania évoque “une vraie 
histoire qui retienne le lecteur dans 
sa lecture tard dans la nuit et une 
exigence formelle, un vrai style ou 








ton dans l'écriture”. Autant de quali- 
SE QUE AT RÉ QUE 
Camut : « J'ai trouvé chez lui l'alliance 
de ces deux critères que sont un 


scénario formidable et extraordinai-… 
rement rythmé par un découpage de 


l'intrigue, des ruptures de ton, de 
points de vue, une mise en chair des 
personnages étonnamment aboutie ». 
Pour le visuel de la collection, Tania 
a choisi de faire appel au graphiste 
Seila Ly, œuvrant jusqu'alors essen- 
tiellement pour des jeux vidéos : « C'est 
lui qui a eu l'idée, pour la couverture 
de Malhorne, de cet homme aux 
contours flous dont le grand manteau 
s'ouvre Sur une espèce de tumulte 
cosmique, symbole de tous les mondes 
qui-sont réunis dans l'ouvrage ». La 
collection Serpentaire ne se donne 
aucun impératif de parutions, préfé- 
rant fonctionner au coup de cœur 
plutôt qu'au coup médiatique. Et si 
les textes programmés pour cette 





année sont d'auteurs français, Tania 
Capron planche actuellement sur 
ETES ET CN NES 
italiens et allemands. 


Désordre : n.m. Absence d'ordre. 
Bouleversement, confusion. Rupture 
de l'ordre, de la discipline dans un 
groupe, une communauté. 

Au pluriel : manifestation d'indisci- 
pline, trouble qui interrompt la 
tranquillité publique, l'ordre social. 
Difficile de trouver meilleur intitulé 
pour une collection consacrée à la 
“littérature du désastre”, que ce dernier 
soit d'ordre économique, social, senti- 
mental ou sexuel. Le point de départ 
de la création de Désordres est né de 
l'envie de publier des œuvres totale- 
ment représentatives de notre temps, 
collant à une réalité quotidienne urbaine 
conflictuelle, anarchique, parfois 
sordide, souvent troublée. Selon 
Laurence Viallet, directrice de la collec- 


tion, « Les auteurs de Désordres propo- 
sent leur vision ultra-réaliste de la 
société ». Elle souligne que le désordre 
peut aussi être formel : « La collec- 
tion a pour vocation d'accueillir des 
auteurs qui détournent les codes litté- 
raires, qui bousculent la narration, 
“désordonnent” la syntaxe ». || fallait 
donc que le visuel retenu pour les 
couvertures traduise ce sentiment 
décalé. Pour ce faire, elle a fait appel 
à Bigre ! « C'est un binôme de 
graphistes qui ont réalisé notre logo 
et font les illustrations pour la collec- 
tion Fiction. /! s'agissait d'adapter la 
maquette de cette dernière, dans 
laquelle s'inscrit Désordres, en la 
“perturbant”, de manière à ce qu'elle 
cadre avec les principes de la collec- 
tion. Nous avons imaginé de lui faire 
subir des “accidents”, comme des 
dérapages ou. des incidents tech- 
niques au moment de l'impression: 
un logo quifiche le camp, le lettrage 
des titres quise met à baver comme 
si l'encre n'était pas sèche ou le dos 
de traviole, comme si la machine s'em- 
ballait durant l'impression ». Quand 
ils'est agi de décider du livre qui allait 
inaugurer la collection, L'Ongle de 
l'Ecossaise Laura Hird s'est imposé 
d'office. Laurence Viallet s'était en 
effet intéressée à ce recueil de 
nouvelles dès sa parution, en 1997 
chez Rebel Inc., et s'est elle-même 
attachée à trouver un traducteur suffi- 
samment talentueux (enl'occurrence 
Alain Defossé) pour parvenir à retrans- 
crire-dans notre langue le style très 
particulier du livre. L'humanité urbaine 
décrite tout au long de ces dix récits 
est le parfait condensé de la ligne 
directive de Désordres et laisse présa- 
ger d'autres sorties tout aussi'originales 
et déviantes. 


Mais pour l'heure, laissons la parole 
à Laura Hird, l'auteur de cette petite 
bombe littéraire. 


Comment êtes-vous venue à l'écri- 
ture ? 

Laura Hird : J'ai commencé par être, 
dès mon plus jeune âge, une corres- 
pondante épistolaire des plus prolifiques 
et, quand j'étais étudiante, je vivais 
avec un poète qui envoyait réguliè- 
rement ses œuvres à des magazines, 
dans l'espoir d'être publié. Le fait de 
toucher de près au processus d'écri- 
ture m'a donné envie de m'y mettre 
à mon tour et, après avoir moi-même 
publié quelques poèmes, je suis natu- 
rellement passée à la prose. 


Quels sont Les auteurs qui vous ont 
influencée ? 

Mes deux plus grandes sources d'ins- 
piration sont Raymond Carver, le Dieu 
des histoires courtes et Patricia 
Highsmith, dont j'adore le style très 
psychologique. J'aime également 
beaucoup Alasdair Gray, Zola, Charles 


Bukowski, Dan Fante, DH Lawrence, 
Hanif Kureishi ettant d'autres en fait… 


Quelle a été la genèse de L'Ongle ? 
fviez-vous dégagé la thématique 
de l'humanité urbaine et de la 
violence avant d'entamer Le proces- 
sus d'écriture ou est-ce qu’une de 
vos nouvelles est à l’origine de ce 
recueil ? 

Iln'y a pas eu de thème préétabli pour 
ce recueil. J'ai simplement posé mes 
mots comme ils me venaient. Je me 
suis contentée d'écrire sur la vie quoti- 
dienne telle que je la perçois. Ayant 
toujours habité dans des grandes 
villes comme Edimbourg ou Londres, 
mon vécu est intimement lié à la vie 
urbaine et à la violence physique, 
verbale, émotionnelle et psycholo- 
gique qu'elle draine. Il y a effectivement 
des thèmes communs à mes nouvelles, 
l'aliénation et l'impuissance, mais. ce 
n'est pas délibéré. 


L'Ongle dégage un fort sentiment 
de misanthropie, du fait de ses 
personnages égoïstes, cruels et 
Tâches. Est-ce votre vision de l’hu- 
manité en général ? 

Je pense que mes personnages 
cachent en eux une certaine vulné- 
rabilité et que leur cruauté vient de 
là: Dans “Amis imaginaires”, bien que 
monsieur Paterson soit un pédophile 
sournois, il est également le seul être 
à montrer au personnage de la petite 
fille de l'attention et de l'affection. 
Dans la majorité de mes histoires, 
mes personnages tentent de compen- 
ser la cruauté dont ils-ont souffert en 
se vengeant par des moyens qui s'avè- 
rent dangereux aussi bien pour eux 
que pour des tierces personnes'inno- 
centes. Par exemple, dans “Le dernier 
Dîner”, ce sont les ex-colocataires 
de Darren qui vont pâtir de ce que 
ses propriétaires lui ont fait. 


Pouvez-vous nous en dire plus sur 
là nouvelle “L’Ongle”, qui donne 
son nom au recueil ? 

Le personnage principal est le condensé 
de tous les défauts typiquement fémi- 
nins que j'ai le plus en horreur : 
l'arrogance, le snobisme, la vanité, 
l'absence de compassion. Cette histoire 
a également pour source une période 
de ma vie où je souffrais d'alopécie, 
ce qui me faisait perdre mes cheveux. 
J'ai développé une peur grandissante 
quant à ce qui allait m'arriver ensuite 
et j'avais le sentiment d'être punie 
pour quelque chose que je n'arrivais 
pas à déterminer. J'ai transposé ma 
complainte de l'époque chez une 
femme dotée des pires défauts pour 
rendre l'histoire plus sordide. En un 
sens, c'est ma nouvelle la plus cruelle 
puisque j'y ai torturé mon person- 
nage uniquement parce que je l'avais 
préalablement pourvu de défauts qui 
me dégoûtent ! 











Laura Hird ©priippe matsas / Opaie 


Dans chacune de vos nouvelles,  Uous avez également écrit un roman, 
vous parvenez à installer un climat Born free. Quels en sont les thèmes ? 
dérangeant dès les premières lignes, … Sortira-t-il chez Le Serpent à Plumes ? 


chaque mot touche sa cible. Est- 
ce une façon d'écrire destinée 
précisément au caractère parti- 
culier de ce recueil ou est-ce votre 
style en général ? 

Je fais beaucoup d'ébauches, 
souvent une trentaine pour chacune 
de mes histoires, avant de parve- 
nir à ce que je veux exactement. 
Chaque mot doit être à sa place et 
doit correspondre à ce que j'ai en 
tête. Le premier et le dernier para- 
graphe ont, à mon sens, une 
importance toute particulière. Le 
premier attire le lecteur au sein du 
récit et peu importe qu'une histoire 
soit bonne si la fin est décevante 
car ça annihile tout le reste. Le 
dernier paragraphe est d'ailleurs le 
plus difficile à écrire. 


Bien qu'il possède un caractère assez 
CÉSAR E UE SE ELLE TE 
Born free contient beaucoup plus 
d'humour que L'Ongle. || est construit 
sous forme de chapitres alternés 
autour d'une série de quatre mono- 
logues : la mère, le père, la fille, le 
fils. Les personnages masculins y 
sont nettement plus humains que 
dans mes nouvelles. Le thème tourne 
autour des rapports familiaux et l'his- 
toire montre comment l'alcoolisme 
de la mère fait toucher le fond à toute 
la famille. Je crois que Le Serpent à 
Plumes vient tout juste d'acquérir les 
droits de ce roman. # 


CONTACT 
www.serpentaplumes.com 








MUSIQUE 


Thrones est très proche de 7he Hill 
of Crosses, ton précédent album, 
de par sa diversité. Cela s'explique 
certainement par le fait que tu as 
gardé le même line-up ?: 

LOL AUELO CC OT ETES TE] 
est probablement juste de dire que 


…Thrones.esttrès proche de Hi! Of 
— — Crosses. Le line-up étant sensible-- 


ment le mêmezle-groupe-s'est 
stabilisé et nous commençons à 
savoir ce qui marche ou pas pour 
le HUCS Chacun sait quel MEL 
‘amener à la fête, si tu vois ce que 
je veux dire. 


Ta voix, qui est devenue assez 
monotone au cours de ta proli- 
fique carrière, semble s'être 
revigorée du fait de la participa- 
tion d’autres chanteurs. Qu’en 
penses-tu ? 

C'est tout à fait moi : prolifique- 
ment monotone ! Pour être honnête, 
ma-voix, telle-la cocaïne ou le caviar, 
s‘apprécie d'autant-plus-à-petites 
doses. Je suis heureux de la diluer 
avec des gens qui savent effecti- 
vement chanter. Sally Doherty a 
une voix magnifique et Karl Blake 
est vraiment un vieux crooner. 




























Tu sembles continuer à privilégier 
ce besoin d’expérimentation qui te 
démangeait sur ton précédent 
CUT. 

Je me suis effectivement senti 
d'humeur un peu plus propice à l'ex- 
périmentation. J'espère que l'auditeur 


se sentira dans.ces mêmes dispos. 


sitions. De toute façon, ce n'est 
jamais:gagné. Soit ont'accuse d'être 
dans une ornière ou une impasse, 
soit tu essayes de faire quelque chose 
de différent et tu déçois certaines 
personnes. Le mieux est de faire ce 
que tu veux sans fe préoccuper de 








Yannick Bla 


Sol Invictus est le principal 
projet de Tony Wakeford et ce, 
depuis son départ de 
Death In June au milieu des 
années 80. Mais jamais jusqu'à 
aujourd'hui la cohésion entre les 
différents collaborateurs du 
groupe anglais ne s'était fait 
autant ressentir. Karl Blake 
{Shockheaded Peters), Sally 
Doherty (L'Orchestre Noir, Sieben 
et déjà cinq albums en solo), 
Matt Howden (L'Orchestre Noir, 
Sieben et divers pis solos), 
Eric Roger (Gaë Bolg, 
Seven Pines, L'Orchestre Noir) 
et la pianiste Renée Rosen 


s'entendent en effet à merveille 


surtout, chose relativement 
Île chez Sol Invictus, d'une 
grande diversité. Explications 

avec le principal intéressé, 
Tony Wakeford, sur la genèse de 


Thrones, son nouvel album. 


ce que tu penses que les gens veulent. 
Au moins, je n'ai pas entendu dire 
que mes albums étaient mis au feu. 


fis-tu laissé une grande place à 

l'improvisation sur 7hrones ? 

. Non. Toutes les chansons ont … 
— commencé en solo dans MON MISE 


rable-petitlocal artistique. Ce n'est — 


-pas-du-tout mon-style d'improviser 
à plusieurs. En tout cas pas pour 
mon propre travail. Je pourrais passer 
CÉRETESER EL ONIEAUER ESS 
si on me le demandait, mais de toute 
LÉO ELEC ELLE CE 











La participation des autres se fait 
toujours par DAT interposé ? 

Pour le cas d'Eric Roger, oui. Il appa- 
raît en général à la toute fin du 
processus d'enregistrement. À la 
base, l'idée initiale vient de moi. Je 
chante vaguement des mélodies sur 
des notes de guitare ou de clavier. 
Puis je vais dans cet enfer qu'est 
Sheffield pour travailler avec Matt 
Howden dans son studio.et obtenir 
l'ossature des morceaux. Je pense 
que l'on travaille bien ensemble, aussi 
bien que peuvent le faire deux 
amateurs de pâté en croûte (rires). 
Puis c'est aux autres de faire leur 
boulot à partir d'un CD-R. Enfin, j'en- 
voie à Eric le DAT, un procédé qui est 
malheureusement à la merci du chaos 
des postes françaises et britanniques. 
Sinon, je viens d'acheter un magnéto 
quatre pistes digital, ce qui va 
permettre, je pense, que mes démos 
soient un peu plus travaillées avant 
CCSN OEAUE LS 


Les titres très jazzy, bien que très 
surprenants sur un album de Sol 
Invictus, sont parmi les meilleurs 
de L'album, tu ne trouves pas ? 
Si, tout à fait. “In God We trust” et 
“Then He killed Her” sont d'assez 
vieilles chansons datant de la période 
de The Blade. Les enregistrements 
que j'en avais faits à l'époque ne me 
plaisaient pas. Ces titres avaient juste 
besoin d'un peu de temps et de matu- 
ration pour réapparaître. 


“Gonesville” est très cinématique 
avec un côté lynchien, entre Angelo 
Badalamenti, Barry Adamson et... 
LOrchestre Noir (ndlr : fabuleux 
projet parallèle de Tony Wakeford 
et Eric Roger). Qu'est-ce qui t'a 
- inspiré ce titre ? 

Eh bien, j'aime tous les artistes que 
tu mentionnes excepté L'Orchestre 
Noir composé de poseurs préten- 
tieux (rires) ! La musique est partie 
CLEA ER ESRE ST TETE LT 
D'ailleurs quand je joue du piano, il 
faut que ce soit basique. J'avais la 
ligne de basse acoustique qui trot- 
tait dans ma tête. C'était le moment 
de mettre à contribution les farfadets 
magiques que sont Eric et Matt. 


Peux-tu nous parler des thèmes 
majeurs de 7hrones et nous préci- 
ser ce que symbolisent ces fameux 
“trônes” ? 

En fait, je n'aime pas m'expliquer sur 
UT CUS ELEMENT EN 
néanmoins te dire qu'une chronique 
du disque sur www.fluxeuropa.com 
CAES UT AUE UE 
en ce qui concerne le morceau 
“Driftwood Thrones”. Alors que j'étais 
en vacances, j'ai vu une œuvre d'art 
dans une galerie qui a été un peu à 
l'origine de cette chanson. “Driftwood 
Thrones” et “Do and say” ont toutes 


deux été écrites en vacances, l'une 
à Padstowen Cornouailles, l'autre à 
Bruges en Belgique. Le fait de tomber 
amoureux a aussi de toute évidence 
eu une certaine incidence sur mon 
travail. On peut même dire que “Do 
and say” est le résultat de cet amour. 
Mais rassure-toi, il n’y a là, à mon 
avis, rien d'écœurant. La chanson 
“Then He killed Her” contient elle 
aussi les vieux clichés concernant 
l'amour et la mort. C'est une sorte 
de pastiche des traditionnelles “murder 
LEE TS SE ST CAUE ET CA 
il arrive qu'on pense à l'homicide 
(rires). 


On a l'impression que tes paroles 
n’ont jamais été aussi optimistes. 
Sur un plan personnel, il se peut 
qu'elles soient moins pessimistes. 
D'un point de vue plus général, en 
ce qui concerne le monde d'aujour- 
d'hui, je suis plus pessimiste que 
jamais. Certaines personnes m'ont 
demandé si “In the Blink of a Star” 
parlait du 11 septembre dernier. Ce 
titre a en fait été écrit plusieurs mois 
plus tôt. 


Quel est ton point de vue sur l'Europe 
d'aujourd'hui ? 

Eh bien, j'essaye encore de m'habi- 
tuer à l'euro. Je pense que l'Europe 
est trop complexe pour que l'on puisse 
n'avoir qu'un seul point de vue. J'adore 
EN NLENE SET LUULS 
qui font la spécificité de l'Europe. En 
revanche, les différents tracas de la 
Communauté Européenne et des 
EN QUELLE D UTERETSS 
sent froid, pire, ils me dégouttent. 
L'affaire Dutroux est un exemple de 
ce qui me répugne dans l'Europe. 
D'un point de vue plus personnel, 
j'espère passer plus de temps dans 
le Sud de la France. Les travaux dans 
ma maison commencent à prendre 
forme, notamment en ce qui conceme 
les sols et les toilettes ! Mais il va 
vraiment falloir que je me fasse à 
l'euro (rires). 


En quel dieu crois-tu exactement ? 
Dans “In God We trust”, tu sembles 
faire preuve d’une certaine ironie. 
L'ironie et le cynisme font depuis long- 
temps partie de ma vie. Cela n'a pas 
l'air de changer, et je ne sais si cela 
est dû au fait que je croie ou non en 
Dieu. Et en quel dieu, je ne saurais 
dire. 


“In God We trust” est très intense 
peut-être du fait d’une boucle 
sunthético-ruthmique. Cette séquence 
est de ton fait ou est-ce l'idée d'Eric 
Roger ? 

J'ai concocté cette boucle chez moi 
sur mon ordinateur. C'était la première 
fois que je travaillais ma musique de 
manière infomatique et j'ai été content 
du résultat. Eric n'a pas eu à y toucher. 





Ceci dit, je pense que c'est aussi la 
façon dont il fait sonner sa trompette 


- qui rend ce morceau aussi intense. 


C'est le contraste entre “vrais” instru- 
ments, violon, basse et trompette et 
cette boucle qui rend ce morceau 
ETS LE TUE TSSIEE TS 
coup le phrasé de Karl Blake sur ce 
titre. 


“The Thrillis gone” est un des plus 
beaux morceaux de l’album et le 
chant de Sally Doherty y est magni- 
fique. Qui sont Les auteurs de cette 
chanson ? 

Ce sont Brown et Henderson, des 
auteurs compositeurs dont le parte- 
DE UE ES ET ET ESEUTEES 
40. Mais j'ai connu cette chanson 
grâce à la version du grand Chet Baker 
{ndlr : jazzman de renom). Il est certain 
que Sally a fait un travail magnifique 
sur notre propre version de “The Thrill 
is gone”. D'ailleurs, la façon dont elle 
chante le refrain est meilleure que 
celle que j'avais imaginée. 


On est impatients de voir ces titres 
joués sur scène. N'y aura-t-il encore 
que cinq ou six dates ou jouerez- 
vous un peu plus ? 

RE TT EU CR UCUE ET CRETE 
dernière. Je ne vais donc pas me préci- 
piter sur scène avant d'être sûr de 
pouvoir assurer un set de qualité sans 
risquer ma vie. J'ai perdu du poids 
mais il faut que j'en perde encore beau- 
coup plus. “No more pâté for moi”. 


Et Pussolini (ndir : sa chatte) dirige 
toujours ta maison avec une patte 
de fer ? 

CERN ICE EN 
prendre ses aises depuis le jour où 
nous l'avons recueillie. Elle était alors 
très maigre et on suppose qu'elle 
avait été maltraitée par ses anciens 
maîtres. Aujourd'hui, elle a l'habitude 
de me réveiller à sept heures du matin 
pour son petit-déjeuner. Cela m'éco- 
nomise l'achat d'un réveil. J'ajoute 
qu'elle est très névrosée. Il semble 
en effet que j'attire les femelles névro- 
sées (rires) ! 


Quels sont tes projets dans un futur 
proche ? 

Un projet entre “easy listening” et 
un côté “lounge” appelé Paris Goes 


Pop que je partage avec Eric Roger. 
Sinon, j'ai commencé le prochain 
CNT PA EC EE RENTES 
de base pour le prochain album de 
L'Orchestre Noir. Je vais aussi essayer 
de réaliser des titres pour une compi- 
lation en solo. Je crois que mon quatre 
pistes va être plutôt bien rentabilisé. 


Etceux de tes collaborateurs ? 

Je crois que Sally sort son cinquième 
album chez World Serpent (ndlr : 
Sally Doherty and The Sumacs - Black 
is the Colour). |l est plutôt folk. Quant 
à Matt Howden et son Sieben, ils 
font quelques dates cette année pour 
l'album The Line and the Hook. Matt 
prépare aussi le troisième Sieben 
intitulé Solitary Confinement prévu 
pour cet été et un album solo, Voyager. , 
Pour ce qui est du Shock Headed 
Peters de Karl Blake, le monde ne 
semble pas encore prêt pour une 
nouvelle sortie du groupe. # 
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Une fois encore, D-Zines ouvre tout grand les bras aux genres de l'imaginaire. 
Science-fiction (Galaxies), fantastique (Nagual) et fantasy (Les Vagabonds du Rêves) 
composent ce bimestre un cocktail qui nuit gravement au conformisme culturel. 


A consommer sans modération. 


LES UAGABONDS DU REUE n°3 
Les Vagabonds du Rêve sont nés de l'envie d'ouvrir de 
nouveaux espaces aux lecteurs et aux auteurs. Désireux 
de trouver une voie intermédiaire entre les revues, riches 
en informations mais disposant de peu de place pour les 
nouvelles, et les anthologies grands formats, nous avons 
choisi de jouer la carte de l'anthologie périodique. Cette 
formule permet d'explorer tout l'éventail des genres de 
l'imaginaire (science-fiction, fantasy et fantastique) et 
d'accueillir de nombreuses collaborations, notamment 
celles d'auteurs débutants et non-anglophones. 
Les Vagabonds du Rêve réunit donc une dizaine d'auteurs par numéro, à chaque 
fois autour d'un thème particulier. C'est ainsi, qu'après “Femme & Imaginaire" 
{n° 1}et "Le Temps” {n° 2), notre n° 3 a pour titre "Magie & Sorcellerie”. Pour les 
suivants, nous prévoyons : “Anges & Démons”, “Eau”, “Villes” et “Orient”. Nous 
avons également en projet l'édition de recueils et de romans, concernant certains 
auteurs découverts par la revue. 
Sybille Marchetto, rédactrice en chef 
Trimestriel - 150 pages 13 x 20 cm - 10,52 € - Abonnement pour un an 36 € 
Oxalis éditions - 3, rue de Paris - 06000 Nice 
www.oxalis-editions.com 
contact@oxalis-editions.com 





NAGUAL N° 8 
"Les Voies du Fantastique”, le sous-titre de Magual, 
résume parfaitement l'esprit de notre revue, puisque ce 
sont elles que nous avons choisi d'explorer. Wagual ne 
s'impose aucune autocensure, et c'est en partie pour 
cette liberté de ton et de propos que nous avons choisi 
d'exprimer par le fanzinat notre passion pour le genre. 
Ainsi, nous avons consacré un dossier à la nécrophilie au 
cinéma (n° 6), un autre au rapport entre nazisme et 
imaginaire {n° 7), un autre encore aux mathématiques 
dans le fantastique (n° 7 toujours). Au sommaire de 
notre dernière livraison (n° 8) : les films gore d'Uncut Movies, le cinéma bis d'Enzo 
G. Castellari, les sites Internet du moment, l'exobiologie et Jacques Tourneur. : 
Fanzine envers et contre tout, Magual n'a pas fini de parler d'alchimie, de magie et 
des phantasmes engendrés par la petite culotte de Wonder Woman (présommaire 
du n° 9). Nous avons également le projet d'un hors-série sur ce génie moderne 
qu'est Alejandro Jodorowsky. ? 
Marc Bousquet, secrétaire de rédaction 
Trimestriel - 52 pages - A4 - 6,10€ p.c. 
Nagual - 9, rue Véron - 75018 Paris 
nagualmag@aol.com 



































FAGRIES | Le premier hors-série Faeries Demuth (nouvelle, interview, bibliographie) dans le tout sans concession. Un dossier Dune plutôt 
|” "| est consacré à Tolkien : cent Bifrost 25, dans lequel on trouve aussi un entretien malin, car explorant les produits culturels dérivés du 
soixante pages pour tout savoir avec Nancy Kress et une flopée de fictions (Le Guin, chef-d'œuvre d'Herbert, une nouvelle et des critiques 
k {ou presque tout) sur l'auteur du Heliot, Thiberge, Rogers). Fantastique à présent, + tous azimuts composent un Présence d'Esprits 30 
| Seigneur des Anneaux et sa avec Khimaira 13, qui s'ouvre sur un dossier bien rempli. Tausend Augen consacre une large part 
Terre du Milieu chérie. Seignolle, poursuit avec des nouvelles inédites de son n° 24 à l'Orient dans le cinéma occidental, 
Essentiel. Fantasy encore, avec (Bolduc, Gentilhomme, Malagoli, Labbé) et termine Lawrence d'Arabie et les momies comprises. Kitano 
| Oniriades 8, qui présente deux avec des interviews qui semblent faites tout exprès aussi est de la fête, deux très pertinents articles lui 
l longues nouvelles d'auteurs pour les lecteurs de D-Side : Marcelé (dessinateur » étant consacrés. Un excel 
* non-professionnels. Une de Gothic chez Delcourt), Lacuna Coil, Midnight te lent numéro pour une revue 
À démarche bien trop rare, qu'il Syndicate et Clan of Xymox. Strictement littéraire, CRÉOLE CES 
|! convient de soutenir d'urgence. mais fantastique encore, Le Codex Atlanticus 12 tieux, mais tout aussi pointu 
| C'est aux rêves que l'anthologie poursuit, avec le brio qu'on lui connaît, son explo- dans son genre, Monster Bis 
| périodique Emblèmes s'inté- ration méthodique de la fiction étrange et fin de s'intéresse aux films de 
| esse cette fois-ci : un siècle. Dans cette livraison, six textes courts CLÉ EN ETES 
classique (Ovide}, six nouvelles (Stéphane, Cottet-Emard, Moiriat, Caspar, “mondos" en cent cinquante 
inédites (de Lint, Braunbeck, Rosetta, Gabriel) et les pages archidocumentées. 
Eustache, Mamier, Rusch, et (sublimes) enluminures Les connaisseurs apprécie- 
s Silhol) et deux articles (dont de Fernando Goncalves- ront. On termine en musique, 
| un de Nodier} pour un Félix. Un seul mot : avec Twice 18, fanzine 
| quatrième numéro de très excellent ! On retrouve le gothique par excellence 
haute tenue. Léa Silhol même Goncalves-Félix (The Mission, Lunatic Age) et 
toujours, mais en interview dans Hématomes Cynfeirdd 15. Dans les pages 
| cette fois-ci, dans les pages Crochus 11, revue litté- de ce dernier, Jack or Jive, 
| £ SEE CTI ÉLCMAEUS CAE Tribe Of Circle, Eridu Arcane, 
bien nommé magazine des arts vampiriques (photo- exigeante, qui affiche un sommaire très dense : une Am'Ganesha'n, GOR, Ashram, Seven Pines, le tout 
k graphies, poèmes et réflexions métaphysiques sur “Entr'Revue” avec le Codex Atlanticus, des poèmes, accompagné d'un CD sampler réunissant l'ensemble 
| | l'univers des buveurs de sang). Dossier Michel des nouvelles, des critiques et une revue de presse, des formations précitées. 
Contacts Fanzines : Bifrost : 6, rue Chares Lefébure - 77210 Avon Fontainebleau - wwwbelialfr + Le Codex Atlanticus : 22, av. Georges Pompidou - 39100 Dole - wwwclef-argent.org * Cynfeirdd : 41, rue Jean Moulin - 78480 Verneuil sur Seine - http://cynfeirdd.free.fr + 
k Emblèmes : 58, rue Saint Guilhem - 34000 Montpelier - www.oxymore.com + Faeries : 127, rue Amelot - 75011 Paris - viww.nestivegnen.com * Hématomes Crochus : 46, bd du Val Claret - 06600 Antibes - www.chez.com/hc + Khimaira : 56A Cinquant - 7890 Ellezelles - Belgique - 





wwlefantastique.net + Monster Bis : 6, rue Pierre Semard - 75009 Paris - wwwmacabre.net monsterbis * Oniriades : 13, Lot. Font de Meaux Sud - 24430 Coursac - http//laurent dragon.free.fr + Présences d'Esprits : 3, rue Cels - 75014 Paris - www.anneau-monde.com 
( id * Le Sang des Autres : rue du Tombors, 13 - 7380 Quiévrain - Belgique - www multiminia.convlesangdesautres » Tausend Augen : 7/152, rue Catel-Béghin - Appt 152 - 59000 Lille - www.tausendaugen.com + Twice : Appt 33, Bât 3, Crouin 2 - 16100 Cognac - http://twicezine.free.fr 
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GALARIES 


Entièrement consacrée à la litté- 

rature de science-fiction, Galaxies 
est unanimement reconnue comme 
LA revue de référence en ce 
domaine. Aussi, lorsque nous 
avons appris qu'elle avait le bon 
goût de consacrer un épais dossier 
à Jean-Marc Ligny, un auteur qu'à 
D-Side nous aimons tout particu- 
lièrement, il nous est apparu 
absolument essentiel de lui ouvrir 
nos colonnes." 











années plus tard cependant, avec 
le développement du Mac et 
d'Internet, créer une revue profes- 
sionnelle spécialisée était 
désormais à la portée de tous. 
J'ai donc décidé, avec quelques 
amis, de lancer un trimestriel de 
science-fiction, avec l'idée d'en 
donner plus aux véritables 
amateurs ! Nous voulions redonner 
aux lecteurs passionnés du genre 
le plaisir de lire des écrivains qui 
font aujourd'hui la SF, mais que 
le grand public ne lira que dans 
cinq ou dix ans. 


Que trouve-t-on au sommaire 
d’un numéro de Galaxies ? 

En premier lieu, des nouvelles, 
signées d'auteurs américains, 
britanaiques et français, mais aussi 
australiens, italiens, espagnols ou 
allemands. Donner à lire de bons 
textes est l'un de nos principaux 
objectifs, et sur ce point d'ailleurs, 
Galaxies a déjà raflé trois Grand 
Prix de l'imaginaire et deux Prix 
Rosny aîné. L'un de nos plus beaux 
succès reste sans doute d'avoir 
convaincu Dan Simmons de nous 
confier une nouvelle qui raconte 


Oui, bien entendu. Interviews, 
ÉESATCEEUHETES 
s'y bousculent. On passe ainsi 
d'un entretien avec Dan Simmons 
ou William Gibson, à un compte 
rendu de la convention mondiale 
de science-fiction de Chicago. 
Nous utilisons beaucoup le Net, 
qui crée des liens fabuleux avec 
les auteurs, et, bien entendu, ne 
manquons jamais de tirer parti 
de la présence en France d'une 
star du genre. Nous sommes 
également présents sur de 
nombreux festivals d'un côté et 
de l'autre de l'Atlantique. Au final, 
nous obtenons des choses éton- 
nantes, comme par exemple 
l'article de Gregory Benford paru 
dans notre n° 5. Cet écrivain, l'un 
des grands de la science-fiction 
américaine, y raconte comment 
un groupe d'auteurs de SF conseilla 
le président des Etats-Unis dans 
son projet de “Guerre des Etoiles”. 
Des scènes dignes des meilleurs 
moments des X-Files (rires) ! 


Que proposez-vous au lecteur 
dans votre dernier numéro, le 
vingt-troisième ? 














Jon Williams, un écrivain améri- 
cain qu'on ne présente plus. S'y 
ajoutent des reportages, un 
hommage au regretté Poul 
Anderson, les critiques des 
meilleurs livres du trimestre, un 
courrier des lecteurs et notre 
“Lettre d'Amérique”, chronique 
d'un critique américain. 


Et pour la suite ? 

Nos dossiers sont déjà planifiés 
jusqu'en 2003 : Michel Pagel, 
Kathleen Goonan, James Morrow, 
Christopher Priest, Sean McMullen, 
etc. À noter également qu'en 
parallèle de la revue, plusieurs 
membres de l'équipe de Galaxies 
ont participé à la fondation 
d'Imaginaires Sans Frontières, 
une toute nouvelle maison d'édi- 
tion, qui publie des romans de 
science-fiction et de fantasy. 
Notre dernière parution est 
Khanaor, un roman de Francis 
Berthelot, qui se trouve être l'un 
des rares chef-d'œuvre de la 
fantasy française des années 80. 
En mars, nous lançons Rachel 
Tanner, une écrivaine souriante, 
qui patauge dans le sang avec 





Comment est née la revue ? 

Stéphane Nicot (rédacteur en 
chef) : Au début des années 80, 
j'avais collaboré à Fiction, puis 
ce magazine a disparu. Quelques 


de façon très personnelle la nais- 
sance du cycle d'Hypérion, son 
chef-d'œuvre. Ce texte est paru 
dans notre n° 2, qui reste d'ailleurs 
l'un de nos records de ventes. Je 


Sa couverture a été réalisée par 


Michaël Viard, un jeune illustra- 
teur issu de la publicité et du jeu 
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librement inspiré de “La Guerre 


un entrain communicatif (rires). 
Quand nous avons lu ses descrip- 
tions du siège de Cologne (légions 
romaines contre guerriers 
germains), nous l'avons signée 





‘de trois Secondes”, la nouvelle 
de Jean-Marc Ligny, qui constitue 
le pivot du dossier que nous consa- 
crons à cet auteur français 
CM IOE TER ACS 
de fiction sont encore au 
sommaire, le premier est de 
Raymond Milési, un écrivain fran- 
çais apprécié des amateurs, le : 


me souviens aussi d'Orson Scott 
Card, invité du festival Étonnants 
Voyageurs de Saint-Malo, et s'ex- 
clamant en regardant notre stand : 
“Mais ils y sont tous, sauf moi !” 
(rires). A peine rentré à Salt Lake 
City, il nous envoyait une nouvelle 
inédite, qui figure dans le dossier 
que nous lui avons consacré dans 


d'emblée pour trois livres ! 


Trimestriel - A5 - 192 pages - 9,15€ p.c. 
Abonnement pour un an 30,49 € p.c. 
et pour deux 60,98€ p.c. 


notre n° 20. second est une histoire cyber- Galaxies 
: ; S punk humaniste du Canadien  B.P 3687 
Galaxies présente également anglais John Park (dont c'est la 54097 Nancy cedex 


une importante partie rédac- 
tionnelle... 


première publication en France), 
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galaxies-sf.com 
adgalaxies@worldnet.fr 








